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Il Nostro Diritto Alla Rete: Intervista Ad 

Alessandro Cilioli 

Marco Mancuso 



Direi che era quasi inevitabile. Vivere e 
lavorare in un paese, per quanto 
apparentemente democratico, in cui il 
rapporto di interdipendenza tra 
politica e mass media è più stretto 
che in qualsiasi altro al mondo 
(escluso, certo, i regimi apertamente 
totalitari di cui abbiamo fatto cenno, 
per esempio, il mese scorso 
neM’articolo Persepolis 2.0), non 
consente utopie libertarie di sorta nel 
momento in cui si fa cenno a temi 
portanti di qualsiasi democrazia, 
come la libertà di stampa, il diritto di 
opinione, l’autonomia di pensiero. 

Pensare che Internet, i Blog, il P2Pe i 
Soda! Network potessero essere 
esenti da forme di censura e 
restrizioni a livello governativo, 
sperare che rimanessero per sempre 
territori completamente liberi, penso 


che fosse quantomeno ingenuo: 
moltissime sono ormai le 
testimonianze negative in questo 
senso, a livello nazionale e 
internazionale, alcune delle quali 
trattate nel corso degli ultimi anni 
proprio su Digimag. 

Su queste tematiche, il governo 
Italiano sembra ormai avviato verso 
una politica di controllo e restrizioni 
che non ha però precedenti nelle 
“democrazie” occidentali e che, come 
sottolineano gli ospiti di questa 
intervista Alessandro Cilioli e Derrick 
De Kerckhove, potrebbe portare a una 
serie di emendamenti e decreti che 
costituiscano un pericoloso 
precedente da imitare da parte di 
altre “democrazie” in tutto il mondo. 
Sembra infatti che in Italia, la libertà di 
stampa per come la conosciamo, sia 
ad oggi un diritto che esiste sempre 
più sulla carta e sempre meno nella 
pratica: come interpretare 
diversamente l’ultima subdola azione 
governativa contro la libertà di 
pensiero e di stampa, il Decreto 
Alfano sulle intercettazioni, che di 
fatto ha “ammutolito” tutta una serie 
di blogger in Rete, minacciando azioni 
legali e multe pesantissime? Il 
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cosiddetto obbligo di rettifica, 
pensato sessantanni fa per la stampa, 
se imposto a tutti i blog (anche 
amatoriali) e con le pesanti sanzioni 
pecuniarie previste, metterebbe di 
fatto un silenziatore alle conversazioni 
on line e alla libera espressione in 
Internet. 

In un governo ossessionato dal 
controllo dei media di comunicazione 
di massa, teso a mettere il silenziatore 
ad ogni possibile voce di protesta, 
fondamentalmente ignorante nei 
confronti delle dinamiche sociali ed 
economiche che sottendono la Rete, il 
P2P, l’open source e il Social 
Networking, è quasi inevitabile la 
paura di ciò che non si può 
controllare, della cosiddetta “fuga di 
notizie” che potrebbe verificarsi anche 
attraverso le sottili maglie di una 
comunità oniine che sebbene ancora 
piccola, è sicuramente in crescita e 
potrà diventare presto politicamente 
importante (se ben rappresentata, of 
course). 

Per protestare quindi contro il Decreto 
Alfano, lo scorso 14 Luglio è stato 
indetto un vero e proprio sciopero 
virtuale, uno sciopero dei principali 
blog Italiani. Nato dall’iniziativa di 
Alessandro Gilioli (giornalista, 
scrittore, caporedattore e blogger de 
“L’espresso” con il suo Piovono Rane), 
con l’adesione di blogger di ogni area 
politica (ma anche non politici) ed 
esponenti di diversi partiti e 


associazioni, l’iniziativa ha chiesto ai 
blog italiani di mettere on line solo il 
logo della protesta, con un link al 
manifesto per il Diritto aiia Rete-. 
http://dirittoallarete.ning.com. La 
piattaforma di Social Networking ha 
lavorato come collettore di post e 
libere opinioni, nonché come 
contenitore di immagini di tutti i 
blogger imbavagliati che hanno 
aderito. Il progetto ha previsto anche 
un incontro-sit in piazza Navona a 
Roma, alle ore 19 di martedì 14 luglio, e 
un simbolico imbavagliamento sia dei 
blogger presenti sia della statua 
simbolo della libertà di espressione, 
quella del Pasquino. 



Inevitabilmente l’iniziativa ha 
sollecitato la mia attenzione, sia per 
l’importanza oggettiva della tematica 
trattata, che per naturale propensione 
di Digimag a conoscere i progetti (sia 
di natura artistica che di protesta) 
dalla viva voce dei loro protagonisti, 
che infine per l’occasione di potersi 
confrontare con un libero pensatore la 
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cui attività e presenza in Rete 
considero da tempo molto importanti 
per il nostro paese, per la diffusione di 
una forma “nuova” di giornalismo 
ibrido tra quello tradizionale, legato 
più alla carta stampata e alla 
televisione, alle dinamiche editoriali 
classiche, e quello che i media hanno 
prontamente quanto erroneamente 
battezzato come “Citizen journalism” 
(e che io preferisco chiamare al limite 
“free journalism”). Alle mie domande 
ha risposto anche Derrick de 
Kerckhove (che ringrazio 
sentitamente), saggista che non ha 
bisogno di presentazioni, opinionista. 
Direttore del McLuhan Program in 
Culture & Technology e Professore 
presso il Department of French alla 
University of Toronto, che in qualche 
modo ha seguito e sta seguendo da 
vicino l’evolversi del progetto di 
Alessandro Giloli. 

Marco Mancuso: Vorrei iniziare questa 
intervista chiedendoti di farmi un 
primo bilancio deiriniziativa lo 
“sciopero dei blog” dello scorso 14 
Luglio e della nascita della 
piattaforma Diritto aiia rete. 
Personalmente, considero riniziativa 
un’importante passo verso Tutilizzo 
della Rete come reale piattaforma di 
discussione, riflessione, aggregazione: 
Diritto aiia rete ha per esempio riunito 
moltissimi blog di informazione e 
questo è sicuramente utile per tutti 
coloro che vogliono orientarsi 
neM’universo dell’Informazione libera e 


indipendente (si spera), dal basso, 
denominata prontamente dai media 
Citizen journaiism. Al contempo mi 
chiedo, e ti chiedo, al di là dell’atto di 
protesta e sciopero assolutamente 
legittimo e giustificato, quali effetti 
pratici e concreti a livello politico e 
sociale sta avendo l’Iniziativa, che 
presumo e spero ancora in corso, e 
quali ne può avere in futuro. E più in 
generale, in quale direzione, secondo 
te, bisogna lavorare affinchè le 
iniziative di protesta e aggregazione in 
Rete possono avere una reale ed 
efficace ricaduta nel mondo reale 
delle nostre vite? 

Alessandro Cilioli: I risultati “specifici” 
della protesta li vedremo più avanti: 
se e quando la norma “ammazzablog” 
verrà stralciata dal ddl Alfano, come ci 
si augura. Ci sono delle trattative in 
corso, c’è un emendamento che 
probabilmente verrà votato: io sono 
“incautamente ottimista” sull’Ipotesi 
che l’obiettivo specifico venga 
raggiunto. 

Ma due risultati sono già stati ottenuti. 
Primo, l’Iniziativa ha portato la 
questione della comunicazione “dal 
basso” in Italia (e dell’Ignoranza dei 
nostri politici in merito) al di fuori del 
circuito autoreferenziale dei blog. Ne 
hanno parlato - anche per dissentire- 
decine di giornali cartacei sia italiani 
sia stranieri (come El Mundo), le tivù 
(da Sky alla Bbc). Molti parlamentari e 
attori della politica si sono chiesti per 
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la prima volta “ma cosa sono questi 
blog e perchè s’incazzano tanto?”, il 
che è già qualcosa. Il secondo risultato 
è stato di far discutere e riflettere la 
blogosfera sul proprio ruolo e (perchè 
no?) anche sulle proprie 
responsabilità. In particolare sul fatto 
che da una fase di semplice “rifiuto 
difensivo” contro leggi cretine (D’Alia, 
Cariucci, ddl Alfano etc) si può e forse 
si deve passare a una fase di 
“contrattacco propositivo” per 
stimolare i legislatori a produrre 
norme che prima di tutto tengano 
conto delle differenti dinamiche della 
comunicazione dal basso on line 
rispetto al giornalismo verticale di 
carta, e poi si ispirino sempre di più 
all’apertura, all’innovazione, allo 
sharing e alla neutralità della rete, 
anziché al “proibizionismo 
terrorizzato” con cui si sono mossi 
finora. 

Derrick de Kerckhove: Estensione 
delle notizie dalla stampa ufficiale, 
uso di tipo Twitter, uso di tecnologia 
difensiva, contributi deM’intelligenza 
italiana. Quali ricadute producano le 
iniziative di protesta in rete è una 
domanda interessante. E’ vero che i 
social networks stiano cominciando 
solo ora a generare effetti; il Citizen 
journalism attraverso i social networks 
coinvolge sempre più persone e non 
solo i blogs ma anche altre forme di 
comunicazione. Potrebbe avere un 
effetto molto forte sul governo, pur 
dipendendo dal numero effettivo dei 


connessi, del rapporto tra numero di 
persone su internet e popolazione 
reale, lo penso per esempio che l’Italia 
troverà in futuro il suo punto di 
maturazione in internet come l’ha 
trovato l’America con l’elezione di 
Obama, il momento di massima 
diffusione della forza di internet 
rispetto a quello dei media classici. 
Vuol dire che si possono trovare 
strategie per aumentare 
maggiormente l’impatto dei social 
networks, i quali hanno un’influenza 
sul potere politico, potere che 
possiamo piuttosto chiamare 
ecologico. La politica dovrebbe infatti 
essere ecologica. 

Un’altra questione è l’impatto sulla 
vita delle persone di una legge del 
genere che reprime la libertà di 
espressione. Speriamo infatti di non 
dover assistere in Italia ad una 
competizione tra l’organizzazione di 
una rete che si difende e 
l’organizzazione di un governo che 
l’attacca. I contributi deM’intelligenza 
italiana sono chiaramente e 
fortemente minacciati se si crea una 
situazione del genere, non si deve 
bloccare l’emancipazione della mente 
italiana . 
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Marco Mancuso: Sulla base delle 
ultime disposizioni governative anti- 
blog, come per esempio il decreto 
Alfano del Luglio scorso, quali sono, 
secondo te, i rischi attuali e quelli 
potenziali che corre Internet, a livello 
di libertà di pensiero ma anche di 
libera circolazione e condivisione di 
file, idee e materiali, di movimenti di 
protesta e aggregazione e di processi 
autonomi di creazione di nuove 
professioni ed economie, di difesa 
della propria privacy e dei propri dati 
sensibili? In altri termini, per quanto la 
Rete rimarrà ancora territorio libero 
per come l’abbiamo conosciuta negli 
ultimi dieci anni e quanto potrebbe 
essere pericoloso illudersi che rimarrà 
sempre un territorio di confine nella 
società contemporanea? 

Alessandro Gilioli: In Italia il pericolo 
per la Rete viene da un combinato 
disposto di insofferenza, paura e 
ignoranza dei politici, specie quelli del 
Pdl e deirude. Insofferenza: 

Berlusconi non sopporta in generale i 
media ostili, invita a togliergli la 
pubblicità, sogna un’Italia di 
comunicatori alla Minzolini. Paura: i 
politici non conoscono la Rete ma ne 
intuiscono la minor controllabilità 
rispetto ai mainstream media, vale a 
dire che se esce un pezzo in Rete che 
li sputtana non hanno alcun editore a 
cui telefonare il giorno dopo per 
chiedere articoli “risarcitori”, non 


hanno alcun cronista di Palazzo da 
prendere a braccetto lungo il 
Transatlantico di Montecitorio, non 
hanno alcun potere ricattatorio come 
hanno da sempre nei confronti degli 
editori veri e propri. Ignoranza: la 
maggior parte dei politici non sa che 
cos’è la comunicazione orizzontale 
l’immissione dei contenuti nei blog o 
nei social network, e tende ad 
applicare meccanicamente alla Rete 
le norme pensate 60 anni fa per i 
giornali di carta. 

A fronte di tutto questo, il modo in cui 
la Rete italiana vivrà nei prossimi anni 
dipende però molto da noi, cioè da chi 
la vuole libera e plurale: da come 
sapremo muoverci e incidere sul 
Palazzo, rinunciando a posizioni di 
isolamento snobistico e 
confrontandoci con la realtà là fuori. 
Ma anche evitando vanità e ambizioni 
personali, lavorando davvero ciascuno 
al servizio di tutti. 

Derrick de Kerckhove: Il problema 
risiede nel fatto che il disegno di legge 
italiano non costituisca l’eccezione ma 
la norma. Adesso la tendenza verso la 
norma è visibile, prevedibile in tanti 
dettagli, in Cina, in Francia, in Italia, in 
Iran. La prossima legge richiederà la 
creazione di un Dipartimento della 
Difesa Interna (tipo fortezza da Basso 
in Firenze, costruita dai Medici, non 
per difendere la città ma per 
difendersi dalla città. Il pericolo non 
esiste solo per l’Italia, il pericolo è che 
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tutti i governi conservatori possano in 
qualsiasi momento mutuare l’esempio 
italiano. In questo momento traspare 
chiaramente come i governi siano 
tentati, e uno sta andando oltre la 
tentazione, quello italiano, di 
controllare in modo assoluto la gente. 
Decisamente un nuovo e innovativo 
modo di controllare il popolo. 

E’ anche interessante vedere fino a 
che punto l'immagine dell’Italia, che 
non è delle migliori adesso con il 
governo Berlusconi, continuerà a 
peggiorare agli occhi del mondo 
intero con questa nuova norma. 
Questo non è un esempio positivo per 
un Paese la cui ispirazione tende a 
raggiungere un’apertura simile a 


quella americana. AN’americana vuol 
dire un’apertura molto sorvegliata, ma 
con un senso di spazio libero, un 
senso anche questo ecologico. Dà la 
possibiltà a una popolazione di vivere 
con respiro e penso che in Italia avere 
nel mondo di internet una reputazione 
simile a quella cinese non sia molto 
qualificante. 

Però l’altro versante che mi fa paura è 
la tendenza dei governi di destra a 
ricercare una sorta di assoluto 
controllo sulle persone da attuarsi in 
molteplici modi. Se “l’esperimento” 
italiano (che mi auguro non si realizzi) 
diventasse un modello per altri 
governi nel resto del mondo, se ciò 
dovesse davvero concretizzarsi, 
saremmo persi. 
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Diritto alla Rete 


Contro ogni bavaglio legislativo alla Internet italiana 
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Marco Mancuso: Un post interessante 
su Diritto aiia rete riguarda un 
commento deM’avvocato Guido 
Scorza, esperto di informatica 
giuridica, che parla del rischio che 
corrono anche i canali come You 
Tube. Alla luce della domanda 
precedente, non pensi che si renda 
sempre più necessario un confronto 
aperto e possibilmente diffuso proprio 
con coloro che possono illustrare, 
chiarire ed eventualmente aiutare a 
livello legale tutti coloro che lavorano, 
si esprimono e comunicano in Rete e 
tramite i Social Networks? Non pensi 
che in questo senso, una piattaforma 
come Diritto aiia rete debba 
confrontarsi a fondo, chiarire quanto 
più possibile ed eventualmente 
aiutare a creare una casistica legale 
che possa costituire un punto di 
confronto per tutti coloro che 
dovessero trovarsi seriamente nei guai 
in futuro? 

Alessandro Gilioli: Scorza sta facendo 
un ottimo lavoro, sia in termini di 


informazione giuridica sia per quanto 
riguarda il progetto di 
alfabetizzazione dei politici. Diritto 
aiia rete è però solo una delle tante 
piattaforme da cui ci si può muovere. 
Mi sembra utile che il dibattito e le 
eventuali iniziative “politiche” siano il 
più liquide e plurali possibile, e anche 
off line. Non cadiamo nell’errore di 
considerare la Rete un problema che 
riguarda i blogger. E’ una questione 
che ci riguarda tutti come cittadini, 
come democrazia aperta. 

Derrick de Kerckhove: La domanda è 
molto interessante! Sono 
assolutamente d’accordo con la 
richiesta di creare forme di 
informazione, confronto ed assistenza 
per tutti coloro che dovessero trovarsi 
in difficoltà riguardo al problema delle 
forme di controllo. A Piazza Navona le 
persone presenti alla manifestazione 
erano meno di quelle che hanno 
aderito in rete, questo probabilmente 
dipende dal modo in cui è stata 
divulgata l’azione di sciopero e un pò 
anche l’estraneità, la novità della 
cosa... spero che possano aumentare 
maggiormente il numero degli italiani 
capaci di esprimere il loro 
disaccordo/dissenso a queste leggi 
perchè è un loro diritto oltre che 
dovere, insomma più partecipazione e 
creare/montare un caso di interesse 
legale ... trovare il modo di proteggere 
questo “diritto alla rete” con leggi 
internazionali. 
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Ad esempio, in una parte del decreto 
Alfano si palesa una probabile 
illegittimità costituzionale in relazione 
airart.21, cosa aspettiamo a 
denunziarlo con forza ? Sarebbe 
perciò opportuno uno studio giuridico 
approfondito, per garantire questo 
“diritto alla rete”, e “costruire”, 
attraverso un comitato scientifico 
composto da giuristi italiani, un 
robusto supporto legale, con grande 
visibilità in rete, che evidenzi i 
contrasti tra il ddl Alfano e la 
Costituzione . 

Marco Mancuso: Social networks e 
identità virtuale/reale. Come si 
confronta il progetto Diritto aiia rete 
con l’universo dei Social Networks, 
come vengono o verranno sfruttate 
dinamiche di integrazione con 
piattaforme come Delicious, Twitter e 
Facebook principalmente (non parlo 
di integrare video da YouTube, Vimeo 
o Digg, quello è ormai all’ordine del 
giorno), e soprattutto come verrà 
gestito il mai risolto dilemma di dare 
un volto, un corpo, una fisicità 
d’azione a quell’identità virtuale che 
esiste dietro ogni account che 
aderisce alla sua iniziativa? Su quali 
dinamiche bisogna fare leva? Te lo 
chiedo, perchè tu hai avuto il coraggio 
di confrontarti con questo tema, nel 
momento in cui hai chiesto una 
partecipazione fisica alle persone in 
Piazza Navona lo scorso 15 Luglio a 
corredo dell’Iniziativa dello “sciopero 
dei blog”. 


Alessandro Gilioli: Appunto. Far uscire 
la questione della Rete in Italia dal 
circolo ristretto dei blogger e dei net- 
fans è fondamentale. Bisogna lavorare 
ogni giorno - ciascuno con i propri 
mezzi - per farne una battaglia civile 
di tutti. E anche una battaglia 
economica: l’innovazione dell’Italia - 
assai lenta e scarsa rispetto agli altri 
paesi, non solo europei - non passa 
solo attraverso l’allargamento della 
banda, ma anche attraverso 
l’allargamento della coscienza 
collettiva. Non esiste più (se mai è 
esistita) una realtà virtuale 
contrapposta e distinta dalla realtà 
fisica: il virtuale è una parte del reale - 
e pure una parte importante. 
L’incontro “fisico” in piazza Navona 
aveva questo valore simbolico. In 
questo, credo che chi agisce in Rete 
da molti anni deve fare un passo in 
avanti, evitare di sentirsi 
snobisticamente parte “di un mondo 
diverso e più avanzato”, confrontarsi e 
sporcarsi le mani con temi come 
l’alfabetizzazione e la divulgazione. 

Derrick de Kerckhove:...e must 
persuade thè mainstream media in 
Italy to join in. 

PIOVONO RANE dì Alessandro Gilioli 

Svolta del “Giornale": i respingimenti sono illegali 
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Marco Mancuso: Tu sei un affermato 
giornalista dì un grande gruppo 
editoriale, ma al contempo sei anche 
uno dei blogger più conosciuti e 
affermati della rete italiana. In più dì 
un’occasione non hai esitato a 
prendere posizioni quasi attiviste e hai 
prestato il tuo blog Piovono rane alla 
difesa di cause come, ricordo, quella 
dello sgombero del Centro Sociale 
CoxlS e deN’Archivio Calusca. Come 
concìli il tuo ruolo dì giornalista per il 
gruppo editoriale “L’espresso” con il 
tuo ruolo di blogger in Rete: in altri 
termini, quanto la Rete (in quanto 
mass media ritenuto ancora di minor 
impatto rispetto ai giornali e alla 
televisione) consente ancora un 
margine dì lìbera azione attivista ai 
giornalisti professionisti come te, e 
quanto sarà sempre invece più un 
equilìbrio tra la volontà del sìngolo 
professionista e la ontologia 
dell’organo di stampa. E quanto, 
altresì, si correrà il rischio che possano 
iniziare a proliferare blog che 
esprimono precise opinioni e 
assumono determinate posizioni allo 
scopo di raccogliere utenti (e quindi 
lettori, nonché potenziali elettori) da 
aree sociali più estreme (destra o 
sinistra che sia)? 

Alessandro Gìliolì: Personalmente ho 
la fortuna di lavorare in un giornale 
che ha una lunga tradizione dì 
battaglie civili e quindi ho la possibilità 


di “usare” abbastanza liberamente il 
blog per quello che tu chiami 
“attivismo”. Il blog consente un 
margine di autonomia e indipendenza 
che - se gestito con responsabilità e 
consapevolezza - è anche superiore di 
quello del giornale cartaceo (che è pur 
sempre un prodotto collettivo). 
L’equilibrio tra attivismo personale e 
posizione del giornale ha però 
moltissime variabili e va misurato con 
intelligenza ogni giorno. E’ ovvio che 
nel mio blog - che fa parte del sito de 
“L’espresso” - io abbia responsabilità e 
vincoli maggiori rispetto a un 
ipotetico blog personale fuori dal sito 
del giornale. Ma il gioco vale la 
candela, perchè facendo parte de 
“L’espresso” ha anche un’audience e 
dei feed-back maggiori, il che rende 
un filo più facile difendere quelle 
cause di cui tu parli, eventualmente 
fino all’attivismo. In altre parole, si 
tratta di muoversi al meglio - per i 
risultati che si vogliono ottenere - nel 
“balance” tra posizione del giornale e 
libertà personale. 

Del resto, qui per fortuna vale un po’ 
la buffa ma aurea regola che la Bbc ha 
dato come unica policy ai suoi 
giornalisti-blogger: fate un po’ come 
vi pare, ma usate il buon senso e la 
zucca. Il che, come margine di libertà, 
non è male. Quanto al proliferare di 
blog che prendono posizioni estreme 
o super assertive “al solo scopo di 
attirare utenti”, non ci vedo niente di 
male nè di “rischioso”: ognuno faccia il 


n 



blog che crede, con gli scopi che 
vuole, poi saranno gli utenti - i lettori - 
ad attribuire credibilità e 
autorevolezza all’uno o all’altro. 

Derrick de Kerckhove: Una sana 
relazione tra la stampa ed i network è 
essenziale per il benessere e 

I ' apertura della società. Ogni governo 
esperisce la tentazione di controllare i 
media, ogni quotidiano, a volte, 
sperimenta la pericolosità di 
pubblicare notizie “rischiose”. La 
condizione di libertà, non solo di 
espressione ma anche di movimento, 
è fondata principalmente su una 
relazione serena ed aperta tra 
governo, media tradizionali e network. 

II network non è qualcosa di 
clandestino, ma piuttosto una solida 
base. Le persone devono poter essere 
in grado di esprimere le loro opinioni e 
desideri e, quando riguardano il 
benessere della società come nel caso 
dell ' Iran, vederli riflessi nei media. 

Dall 'altra parte, la presenza di 
giornalisti tradizionali, credibili anche 
nel mondo dei network, è parte 
dell ' immagine pubblica dei grandi 
gruppi editoriali. In Canada, vige il 
principio della “giusta distanza” 
(letteralmente “lunghezza di braccia”) 
tra il governo e i media, il che vale a 
dire che questi, seppur 
inevitabilmente correlati, riescono 
tuttavia a mantenere la loro reciproca 
indipendenza. Un giornalista con un 
blog stabilisce una relazione tra il 


mondo dell ' opinione individuale e 
I ' informazione come riportata dal 
mondo del consenso dei media. 
Chiaramente ciò richiede qualcuno in 
grado di condurre un blog di qualità. 
Un accordo sulla “giusta distanza” tra 
governo e stampa su quanto oggetto 
di pubblica informazione è quindi 
necessario. Con questo intendo che 
un quotidiano di rispetto non 
dovrebbe mai trattenersi 
dall ' informare la pubblica opinione 
per timore che il governo ritiri il suo 
supporto. Ed un giornalista di rispetto 
come Alessandro Cilioli non dovrebbe 
mai temere le conseguenze che 
potrebbero derivare dalla sua opera di 
onesta informazione, sia sul suo blog 
che sul giornale. 



Internamente, la redazione potrebbe 
non essere sempre pronta ad 
affrontare i rischi. Tuttavia, in 
numerosi quotidiani di fama 
internazionale come “Le Monde” in 
Franca, il “New York Times” negli Stati 
Uniti e “La Repubblica” in Italia, vi è 
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abbastanza onestà e standard 
professionali per tollerare un 
atteggiamento critico al loro interno. 

L ' associazione crea un senso 
maggiore di fiducia tra i lettori dei 
giornali . Quindi dovrebbe esserci 
supporto reciproco fra network, 
giornalisti nazionali e media 
tradizionali. 

Molto prima che nascessero i blog, la 
collaborazione era iniziata decine di 
anni or sono, con il “Daily Telegraph” 
dell ' Inghilterra che stava prendendo 
piede, ricercando le opinioni della 
gente oniine e offrendo particolari 
servizi. I media iniziarono a 
comportarsi come acceleratori sociali 
di notizie nazionali. Alcuni gruppi di 
artisti - o meglio Artivisti - come 
“AHA” di Tatiana Bazzichelli o “Neural” 
di Alessandro Ludovico hanno aperto 
la strada. L ' idea è sempre stata 
quella di aiutare i media principali, 
non certo di far loro la guerra. La 
conseguenza dovrebbe essere che i 
media principali riconoscono il valore 
aggiunto dei servizi offerti da 
haktivisti e artivisti responsabili e 
coscienziosi, offerti cioè da un 
giornalismo di cittadini testimoni. Se 
vogliamo ancora parlare di 
democrazia nei prossimi anni critici, i 
network e i media devono collaborare 
per consigliare i governi e dissuaderli 
dal compiere qualsivoglia irrazionale e 
pericolosa azione atta a boicottare la 
libera pubblica espressione. D ' altra 
parte i governi non sono aziende 


private a scopo di lucro, ma 
appartengono alla gente che li ha 
votati; I ' elettorato dovrebbe essere 
in grado di aspettarsi i servizi per cui 
ha pagato. 

Marco Mancuso: Faccio anche a te 
una domanda che ho fatto il mese 
scorso agli autori del graphic novei 
Persepolis 2.0, progetto artistico di 
re-editing del graphic novei Persepolis 
che traccia un parallelo artistico e 
narrativo tra la Rivoluzione Iraniana 
del 1979 e i moti di protesta del 2009. 
La mia riflessione, e anche quella degli 
autori, è che nel momento in cui la 
protesta dei giovani in Iran delle 
scorse settimane è stata repressa 
nella violenza, e causa la 
concomitante chiusura dei cancelli 
della Rete con conseguente caccia al 
blogger per tutti coloro che dall’Iran si 
erano resi “colpevoli” di aver 
comunicato con il resto del mondo 
denunciando le violenze in corso, i 
grandi media di massa (anche e 
soprattutto oniine) non abbiano più 
coperto e dato risalto alla situazione, 
abbandonando di fatto il popolo 
Iraniano al suo destino. In altri termini, 
è sempre più evidente che la Rete (in 
quanto ormai mass media) ha una 
potenzialità enorme nel mantenere 
accesi i riflettori su determinate 
situazioni politiche nel mondo e di 
conseguenza ha una responsabilità 
crescente (sia morale, sia 
professionale) nei confronti delle sue 
potenzialità e delle sue eventuali 
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mancanze. Quando anche la Rete, le 
controculture in Internet, le iniziative 
attente alle libertà di espressione 
Online, i siti come Repubblica o 
l’Espresso, i blog stessi, non sfruttano 
a pieno le loro potenzialità (o per lo 
meno lo fanno per lassi di tempo 
troppo brevi e troppo spesso legati a 
dinamiche giornalistiche di attenzione 
solo verso le notizie “più calde”), ci si 
domanda quanto anche noi che 
lavoriamo diffondendo notizie e 
cultura in Rete, siamo responsabili di 
alcune mancanze e ipocrisie. Tu come 
la pensi a riguardo? Non pensi che a 
volte la Rete stessa ricada in 
dinamiche professionali troppo simili 
a quelle dei comuni mass media, 
perdendo quindi piano piano per 
strada parte della sua forza 
rivoluzionaria e della sua, magari 
ingenua, dinamica propulsiva? 

Alessandro Gilioli: La perfezione non è 
di nessuno e di niente, nemmeno 
della Rete. Ma sul Web ci sono le 
“code lunghe” e retrieval, e i siti di 
nicchia che non “mollano” un tema 
come la Birmania o l’Iran solo perchè 
l’attualità è cambiata. Quindi va molto 
meglio di ventanni fa, quando c’erano 
solo i giornali di carta e per consultare 
gli arretrati dovevi andare alla 
biblioteca comunale, o per sapere 
come andavano le cose in un Paese 
lontano ignorato dai giornali dovevi 
sbatterti per associazioni in giro per la 
città, lo ad esempio, per motivi 


d’interesse personale seguo 
abbastanza la Birmania, ma non posso 
fare un post al giorno sulla Birmania 
sennò dopo tre mesi ho decimato i 
lettori: il che non sarebbe utile alla 
diffusione di altri temi importanti. Allo 
stesso tempo, però, quando trovo 
qualcosa di nuovo o di forte sulla 
Birmania lo piazzo dentro volentieri. 
Ancora una volta, per un sito o un blog 
giornalistico-generalistico è una 
questione di equilibrio e di buon 
senso. 

Altro discorso per i blog o i siti di 
nicchia, naturalmente, che restano 
come banche dati on line 
perpetuamente aggiornabili e 
consultabili. Insomma, non mi farei 
troppe paranoie sulla “logica 
giornalistica” dell’attivismo on line 
come dinamica per forza negativa: 
l’importante è che ci sia una pluralità il 
più ampia possibile di voci e temi, di 
battaglie e di approfondimenti. 

Derrick de Kerckhove: Non lo credo, 
perchè penso che il problema sia 
altrove e molto più pericoloso, quale 
quello citato della repressione dei 
blog in Iran. L’accessibilità di chiunque 
sulla rete crea condizioni di controllo 
assoluto. Sarà grande la tentazione in 
alcuni stati, come l’Italia (e forse 
anche gli Stati Uniti nel prossimo 
“regno” repubblicano), di 
sperimentare una sorta di “fascismo 
elettronico”. 
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Marco Mancuso: Vorrei concludere 
questa intervista provando a riflettere 
insieme su un punto che considero 
importante: l’esistenza stessa di 
questa intervista! A prescindere dalle 
ovvie e giuste dinamiche del 
professionista più giovane che 
intervista quello più esperto, del sito 
di controcultura come Digicult che si 
interessa all’attività di un giornalista di 
una grande testata nazionale e di un 
grande gruppo editoriale, mi chiedo 
se questa stessa intervista non 
evidenzi un potenziale segnale di 
debolezza del progetto Diritto aiia 
Rete. In altri termini, non credi che ci 
sia il rischio che queste iniziative siano 
comunque sempre percepite come 
iniziative verticali, dirette da un elite 
intellettuale che nonostante tutto non 
parla lo stesso idioma delle nuove 
classe professionali e intellettuali che 
si sono create in Italia negli ultimi 
dieci anni, che rimangano nonostante 
tutto troppo distanti dalla gente 
comune, dai giovani che fanno politica 
in rete, dalle controculture attiviste 


soprattutto che la animano? Sono 
sicurissimo che, per fortuna direi, 
l’iniziativa abbia avuto successo e 
moltissime ho visto sono le adesioni 
alla piattaforma Diritto aiia Rete, ma al 
contempo, leggendo quà e là alcuni 
post, rimango sempre colpito da 
alcuni messaggi come: “Hanno aderito 
all’iniziativa blogger di ogni area 
politica (ma anche non politici) ed 
esponenti di diversi partiti e 
associazioni. Tra gli altri: Ignazio 
Marino, Vincenzo Vita, Mario Adinolfi 
e Francesco Verducci (Pd); Antonio Di 
Pietro (Idv): Pietro Polena (Partito 
della Sinistra Europea); Amici di 
Beppe Grillo di Roma, Calabria e 
Taranto; Articolo 21; Sinistra e Libertà; 
Per il Bene Comune; Partito Liberale 
Italiano (PLI). Hanno aderito a titolo 
personale anche Giuseppe Civati, 
Sergio Ferrentino, Massimo Mantellini, 
Alessandro Robecchi, Claudio Sabelli 
Fioretti, Ivan Scalfarotto, Luca Sofri, 
Marco Travaglio e Vittorio 
Zambardino. Anche alcuni 
parlamentari della maggioranza 
(come Antonio Palmieri e Bruno 
Murgia), seppur non verranno in 
piazza, hanno espresso la loro 
contrarietà alla norma imbavaglia- 

Rete presente nel ddl Alfano” in 

altri termini, non viene evidenziata la 
penetrazione in ambienti “estranei” 
alla politica tradizionale e alla società 
libertaria intellettuale dominante, 
quanto l’adesione di classi e gruppi e 
soggetti che si pensa possano 
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rappresentare una “guida” ma che 
forse da molti soggetti in Rete o che 
fanno politica tramite le nuove 
tecnologie, non vengono più percepiti 
come delle vere “alternative” da un 
punto di vista politico. Cosa pensi a 
riguardo? 

Alessandro Gilioli: Non vorrei 
ripetermi, ma è ancora una questione 
di equilibrio, di balance. Se l’adesione 
a una battaglia di persone per diversi 
motivi stimate e considerate 
autorevoli è utile agli esiti della 
battaglia stessa, queste vanno 
comunicate e valorizzate. Se avessi 
scritto: “Hanno aderito anche il mio 
ortolano Gino, il mio portinaio Guido, 
la mia colf Luz e il vigile di quartiere 
Erminio”, sarei stato molto orizzontale 
e democratico, ma pure un po’ 
cretino. L’importante è che poi, al 
momento in cui l’iniziativa si realizza, 
ci si mescoli tutti nello stesso modo, 
senza più verticalità nè leaderismi 
(anche per questo in piazza Navona 
ho evitato accuratamente di salire sul 
palco e parlare, lasciando che i 
discorsi fossero fatti da un esperto 
giuridico come Scorza e da un esperto 
della Rete come De Keckhove). Se allo 
sciopero dei blog non avessero 
aderito centinaia e centinaia di blog 
“sconosciuti”, sarebbe stato un 
fallimento. Ma in quel momento di 
preparazione le adesioni di personaggi 
“autorevoli” servivano anche a 
coinvolgere i blog “sconosciuti”. In 
altre parole, cerchiamo di evitare 


ideologismi e di essere pragmatici: è 
giusto che non ci siano leaderismi e 
interessi personali, ma è altrettanto 
giusto che eventuali personaggi 
autorevoli si “spendano” se questo 
può essere utile alla buona riuscita di 
un’iniziativa. Fra le due cose, appunto, 
bisogna faticosamente cercare ogni 
volta di raggiungere un buon punto di 
equilibrio. 

Derrick de Kerckhove: Non conosco 
abbastanza la politica italiana per 
rispondere a questa domanda, però 
dirò che qualunque sia la quantità - 
anche omeopatica - della 
rappresentazione critica del potere 
l’effetto è credibile, benché non 
tocchi la massa. Vuol dire che sulla 
rete circolano persone capaci di avere 
una posizione credibile e autorevole, 
nel senso che i Social Networks sono 
un mondo di connessione pertinente: 
persona a persona, gruppi con gruppi 
diventano un fatto...come un 
comunicato... Si è verificato anche in 
altre situazioni storiche. Pensa alla 
voce di una persona che vivendo fuori 
dal suo paese condiziona un networks 
sempre crescente di persone nel resto 
del mondo. 

E’ una cosa interessante, vuol dire che 
è perfettamente possibile trovare 
sempre un riferimento su internet che 
arriva alla velocità della luce alla 
persona giusta, lo penso che questo 
sia il grande potere di internet, di una 
piccola dose di informazione che 
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diviene quella che conta, che circola 
alla velocità della luce e che consente 
alle persone di “fare le cose” . Come 
dice Me Luhan:”la velocità della luce è 
la massima funzione della velocità non 
della quantità della informazione, è la 
velocita di accesso che fa la massa, è 
una massa del tempo reale, una 
massa che si compone e scompone. 
L’informazione funziona cosi, è un 
modo molto diverso dalla strategia 
tradizionale dei cosiddetti mass- 
media”. 


che per un’azione efficace di 
persuasione del governo è preferibile 
l’unione di tutta la stampa ufficiale, 
accettando di prendere posizione su 
questo argomento ...e penso che 
un’unione della stampa sarebbe 
essenziale nel futuro delle decisioni 
politiche. Questo a mio parere dovrà 
essere l’effetto si altre iniziative di 
“diritto alla rete”. 

Gli stimoli e le sollecitazioni vengono 
da internet, dai social networks, dai 
blogs, ed escono nella realtà, dentro i 
media, i mainstream, perche internet 
è underground. 


http://dirittoallarete.ning.com/ 

http://gilioli.blogautore.espresso.rep 

ubblica.it/ 

http://www.cittadinolex.kataweb.it/a 

rticle view.jsp?idArt=88618&idCat=12 
Detto questo, continuo a sostenere 0 
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La Non-localita’: Miti E Metafore Nei Sistemi 

Quantici E Arte Di Rete 

Jeremy Levine 



Introduzione 

I sistemi formati da particelle 
quantiche sembrano possedere la 
capacità di comunicare 
istantaneamente l'uno con l'altro, 
sfidando il nostro modo tradizionale di 
concepire lo spazio e la distanza. 
Questa caratteristica del mondo 
quantico, nota come non-località, è 
spesso utilizzata in riferimento al 
World Wide Web ed in particolar 
modo all'arte interattiva di rete dove 
lo spazio sembra essere risucchiato 
con un click del mouse all'interno di 
collegamenti ipertestuali. È davvero 
possibile applicare tutto ciò alla 
realtà? 

La non-località ed i sistemi quantistici 
Secondo la meccanica Newtoniana, 


due oggetti non possono comunicare 
più rapidamente della velocità della 
luce e questo assunto è stato elevato 
al rango di legge, proprio come la 
legge di gravità o il secondo principio 
della termodinamica. Di conseguenza 
apprendere che vi sarebbero prove 
sperimentali attestanti la violazione 
da parte dei sistemi quantistici del 
principio di località principio centrale 
della nostra visione dello spazio come 
strumento oggettivo risulta uno vero 
e proprio shock. Il principio di località 
conferisce unicità e individualità alle 
cose collocandole in un unico posto 
nello spaziotempo. 

Secondo Newton e per riscontro 
empirico dei nostri sensi sappiamo 
che due oggetti non possono 
occupare lo stesso spazio 
contemporaneamente, a meno che 
non presumiamo di essere di fronte al 
medesimo oggetto. Ebbene quello 
che la meccanica quantistica sta 
cercando di dirci sulle particelle 
correlate ed i sistemi quantistici è 
esattamente quanto segue: non 
importa quanto spazio intercorra tra 
due particelle correlate, queste 
comunicheranno fra di loro come se 
non ci fosse alcuno spazio. Nel mondo 
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tradizionale nel quale i nostri sensi si 
sono sviluppati una cosa del genere 
sarebbe impossibile, altro invece 
accadrebbe nel mondo quantico per il 
quale la nostra evoluzione ci ha 
lasciati tanto ciechi a livello percettivo 
quanto impreparati dal punto di vista 
cognitivo. 



La caratteristica della non-località è 
sempre stata un aspetto sottaciuto 
dell’interpretazione ortodossa della 
meccanica quantistica, o 
interpretazione di Copenaghen, 
avanzata dai quattro fondatori della 
nuova fisica Niels Bohr, Max Born, 
Werner Heisenberg e Pascual Jordan 
e presentata al Congresso di Solvay 
del 1927. Sfortunatamente la non- 
località non possedeva strumenti di 
dimostrazione empirica, non tanto a 
causa di un limite della tecnologia 
quanto piuttosto di un limite 
intrinseco al modello quantico stesso. 
O almeno così sembrò. Nel 1965 però 
una piccola fessura si dischiuse nella 
scatola nera della località quantistica. 


quando John Stewart Bell pubblicò la 
sua cosiddetta Bell inequality. Posto 
un universo completamente locale e 
deterministico, la disuguaglianza di 
Bell pone un limite massimo al grado 
di correlazione che è possibile 
ottenere negli esperimenti che 
coinvolgono coppie di particelle. 

Con un passaggio logico 
incredibilmente sottile Bell sdoganò 
una violazione della probabilità 
casuale per spiegare il 
comportamento correlato delle 
particelle. Egli mostrò come, secondo 
la meccanica quantistica, particelle 
correlate separate da enormi distanze 
comunichino istantaneamente le une 
con le altre. Senza un attimo di 
ritardo. Neanche nell’ordine di un 
miliardesimo di miliardesimo di 
miliardesimo di nanosecondo. Ma la 
comunicazione istantanea tra 
particelle era un resto del mondo 
Newtoniano, che Einstein aveva 
rovesciato con le sue teorie sulla 
relatività. La violazione del limite della 
velocità della luce indusse Einstein a 
definire simili correlazioni “terrificante 
azione a distanza”. 

Einstein era convinto che 
l’interpretazione di Copenaghen 
proposta da Bohr e dai suoi seguaci 
avesse tralasciato alcune informazioni 
di vitale importanza variabili 
misteriose contenute dalle particelle 
al momento di abbandono della 
propria fonte che spiegassero il 
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fenomeno in termini classici. Einstein 
sbagliò e poiché questo non accadde 
di frequente è importante capirne il 
motivo. La risposta giace 
nell’Incapacità di Einstein di accettare 
la premessa del dualismo ontologico: 
l’esistenza di un olismo immateriale 
che presuppone un elemento 
immateriale della realtà al di fuori del 
tempo e dello spazio. Anton Zeilinger 
avverte quei filosofi con una scarsa 
conoscenza delle imprevedibili 
correlazioni della quantistica 
meccanica di non scavare troppo in 
profondità, pena l’incappare in una 
condizione di “confusione allo stato 
terminale”. 

Dal 1982 numerosi esperimenti sono 
stati condotti da Alain Aspect e da 
altri per dimostrare la disuguaglianza 
di Bell. Nel 1997 Antoine Suarez e 
Valerio Scarani proposero un 
esperimento che fu portato avanti 
successivamente da Nicholas Cisin e 
dai suoi collaboratori presso il Group 
of Applied Physics deN’università di 
Ginevra. L’esperimento, di estrema 
importanza per capire la caratteristica 
della non-località nei sistemi 
quantistici, consisteva nel prendere 
coppie di fotoni e spararle alla velocità 
della luce in direzioni opposte. 
Successivamente i due fotoni 
venivano misurati in zone molto 
lontane fra loro. L’esito della 
misurazione di ogni fotone 
rispecchiava uno tra due valori 
alternativi (diciamo o + o -). Quello che 


Gisin e i suoi colleghi fisici scoprirono 
fu non solo che i risultati prodotti dai 
fotoni erano correlati ma anche che 
questa correlazione proveniva dal di 
fuori dello spaziotempo. I risultati 
mostrano che “non è possibile 
distinguere, nemmeno in linea di 
principio, quale sia la misura 
dipendente e quale quella 
indipendente”. In altre parole non c’è 
modo di distinguere il “prima” dal 
“dopo” come regimi spaziotemporali 
indipendenti. La strada purtroppo è 
ancora tutta in salita. 



Non vorrei combattere una battaglia 
già persa, ma se il limite di velocità 
della luce non è violato allora la non- 
località fa riferimento a qualcosa di 
davvero profondo: l’olismo quantico. 
“In natura ci sono connessioni che si 
verificano ad una velocità superiore a 
quella della luce e senza propagazione 
di energia. È questo il presupposto 
della non-località della meccanica 
quantistica.” Le connessioni di cui 
Suarez parla non dovrebbero essere 
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interpretate come una violazione delle 
leggi della fìsica classica. Le leggi 
tradizionali reggono. Il lìmite dì 
velocità della luce di Einstein regge. 
Ma solo per quanto concerne i 
macro-oggetti che costituiscono le 
cose fisicamente visibili del nostro 
universo. Nella nostra realtà esiste 
anche un livello invisibile e 
immateriale: una realtà quantica. E 
questo mondo subatomico ha un 
codice comportamentale diverso. 

I modelli di Einstein non hanno alcuna 
implicazione sulla cosiddetta “azione 
terrificante”, sebbene questo non 
basti per istituire una dimensione 
temporale assoluta e illimitata. 
Dunque, quello che in realtà la 
meccanica quantistica suggerisce è 
che in caso di misurazioni di tipo 
spazio separate la connessione che le 
correlazioni rivelano non corrisponde 
ad alcun ordine in tempo reale, e di 
conseguenza, non è legata ad alcun 
modello comprensibile 
sperimentalmente. 

La non-località descrive le connessioni 
fondamentali tra parti che sfuggono 
alle nostre percezioni. Ciononostante 
né r”ordine esteso” di sistemi 
complessi, né la “terrificante azione a 
distanza” di particelle correlate 
dovrebbero essere intesi come 
trasmissione istantanea. Se il 
significato della “non-località 
quantistica” è poco chiaro, l’olismo 
quantico presenta il grande vantaggio 


di non suggerire nessun tipo di 
“trasmissione istantanea” ma si 
riferisce esplicitamente all’esistenza di 
caratteristiche universali che non sono 
contenute nelle caratteristiche delle 
sottoparticelle. 

La non-località è quella proprietà 
indivisibile di un sistema che 
conferisce ad esso un’identità 
superiore alla somma delle sue parti. 
La “dipendenza istantanea del 
potenziale quantico da tutte le 
caratteristiche dell’intero apparato 
sperimentale” richiede l’accettazione 
da parte nostra del fatto che le 
nozioni di “tempo e spazio” sono 
piuttosto delle costruzioni 
deN’intelletto che scoperte. La 
nozione di oggetti discreti separati 
nello spazio è messa in discussione 
non solo dalla nostra capacità dì 
comprendere la meccanica 
quantistica ma anche dal nostro 
contatto con molteplici forme d’arte 
dei nuovi mezzi di comunicazione. 

La riduzione analìtica è dì grande 
utilità quando la correlazione una 
forma di accoppiamento molto forte 
conferisce “maggiore realtà” ad un 
sistema composto che non ai suoi 
componenti. Ma cosa si intende 
davvero con la nozione di “maggiore 
realtà”? In termini quantistici e come 
contenuto nella nostra definizione la 
“realtà” è semplicemente uno stato 
quantico. Ma forse è più utile dire che 
r”olismo” costituisce un ulteriore 
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“ordine di realtà”. L”’ordine di realtà” 
composto o verticale (a nidificazione 
gerarchica) proprio dell’olismo, 
rintracciabile nelle opere di arte 
interattiva e nelle particelle quantiche 
correlate, rappresenta una sfida alla 
riduttiva logica binaria del tradizionale 
dualismo fisico. Invece abbiamo 
bisogno di adottare un dualismo 
concettuale che opponga da una 
parte la realtà formata dalle 
componenti del sistema e dall’altra 
quella costituita dalla loro relazione 
organizzata. 



Richard Wickers, 75^75 (2006), 
Screenshot 


La non-località, la Media Art ed il 
World Wide Web 

Se rincontro che possiamo avere in un 
museo con un dipinto di Rothko è di 
tipo ravvicinato, il contatto con 
un’opera d’arte che viaggia in rete ci 
collega ad elementi del sistema che 
distano migliaia di chilometri l’uno 
dall’altro. L’arte digitale dei nuovi 
mezzi di comunicazione esistente 


nello spazio pubblico dei network sia 
su Internet che su apparecchi mobili 
come telefonini e palmari può essere 
letta come una nuova forma di arte 
pubblica. Rispetto a forme di arte 
pubblica più tradizionali, l’arte su 
Internet, fruibile dall’intimità della 
propria casa introduce uno 
slittamento dalla dimensione legata 
ad un luogo determinato a quella 
globale, rompe le barriere tra pubblico 
e privato e occupa uno spazio esteso 
privo di collocazione geografica. 

La non-località di cui parla Christiane 
Paul è una conseguenza della perdita 
della nostra percezione delle distanze 
e della separazione spaziale su 
Internet. Al posto di uno spazio 
geografico c’è uno spazio in rete. “Il 
computer è una macchina di 
collegamento. Gran parte dell’arte dei 
nuovi mezzi di comunicazione, e 
specialmente l’opera che nasce in 
rete, non possiedono di per sé 
dimensioni spaziali, ma nodi e livelli di 
connessione”. Tuttavia, come illustra 
Antoine Suarez in una e-mail rivolta 
all’autore, “il concetto di non-località 
quantistica non si applica all’arte 
interattiva nella medesima accezione 
tecnica: l’interazione nell’arte avviene 
sempre via Internet, e dunque ad una 
velocità inferiore a quella della luce”. 

La non-località è una metafora di 
quella che Barabasi definisce la 
proprietà “small worid” (“piccolo 
mondo”) dei network. Barabasi ci 
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invita ad immaginare un cerchio fatto 
di nodi separati da piccole maglie, 
come le perle di una collana. “Grazie ai 
lunghi ponti che formano, spesso 
posti a collegamento di nodi su lati 
opposti del cerchio, la distanza tra 
tutti i nodi viene straordinariamente a 
mancare”. Il teorico dei computer 
Manuel Castells descrive il carattere 
moderno dei network come “Lo 
spazio dei flussi che collegano posti 
lontani intorno ad una serie di funzioni 
e di significati condivisi sulla base di 
circuiti elettronici e corridoi di 
trasporto ad alta velocità, isolando e 
reprimendo quella logica 
dell’esperienza avviluppata nello 
spazio fisico”. Il concetto di “spazio dei 
flussi” rappresenta una metafora della 
non-località delle reti di 
telecomunicazione moderne. Così, 
emancipatasi dai vincoli geografici, 
l’opera d’arte di rete può scivolare 
simultaneamente sugli schermi di 
migliaia di computer. 

Richard Vickers aiuta Warhol a 
mantenere la sua promessa di fama 
futura in 15x15, che consente a 
chiunque abbia una webcam di 
caricare il proprio contributo dal vivo 
ed essere inserito in una griglia di 
video provenienti dai visitatori del 
sito. Vickers aiuta Warhol a mantenere 
la sua promessa. Quest’ultimo riesce a 
trasportare 15 posti diversi sulla 
finestra del vostro browser 
incoraggiando al contempo i visitatori 
a partecipare. Instant Places 6\ Maciej 


Wisniewski utilizza l’esperienza non- 
locale di Internet per collegare 
computer diversi e formare una 
piattaforma libera dalle costrizioni 
geografiche, di tempo e di luogo. 
Instant Places presentava predatori 
(falchi) e prede (topi) che erano capaci 
di muoversi tra diversi data places e 
comunicavano tramite messaggistica 
istantanea.” 



Maciej Wisniewski, instant Piaces, 
2002, netzbasierte Instaiiation, 
Karisruhe 2002, Img by F. Wamhof 


Le tecnologie di telepresenza 
utilizzano Internet per sfidare la 
nozione di un sé localizzato e 
intrappolato nel suo contenitore 
organico. Le tacite leggi della 
vicinanza che conferiscono maggiore 
rilevanza a quelle cose che sono 
fisicamente più vicine ai nostri corpi 
vengono ribaltate dalla non-località 
che possiamo esperire attraverso 
l’arte della telepresenza. Questo è 
quanto Eduardo Kac mette in atto con 
Teieporting to an unknown state (lett. 
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“il teletrasporto verso uno stato 
sconosciuto”). L’installazione 
trasforma l’esperienza di Internet in 
un sistema che assicura la 
sopravvivenza. In una stanza buia un 
piedistallo sorregge un vaso di terra 
che funge da culla per un singolo 
seme. Attraverso un video proiettore 
posizionato in alto e rivolto verso il 
piedistallo partecipanti remoti 
mandano luce per permettere la 
fotosintesi e la crescita del seme 
nell’oscurità più totale: il tutto 
rigorosamente via Internet”. Coloro 
che aderiscono al progetto di Kac si 
assumono la responsabilità di curare 
le piante creando una comunità 
virtuale di “telegiardinieri” dimentichi 
della collocazione fisica di ciascun 
individuo. 

Search foryouóx Will Pappenheimer si 
avvale invece di webcam interattive 
dotate di riflettori di luce con cui 
esplorare una stanza buia in cerca di 
contatto umano. Il raggio di luce non 
è tanto uno strumento di 
illuminazione e di sorveglianza, 
quanto una specie di “avatar virtuale”. 
La luce diventa una proiezione di sé 
stessi. Le conseguenze della non- 
località tecnologica hanno appena 
iniziato a farsi sentire. 

“La nostra sfera privata ha smesso di 
essere il palcoscenico su cui si svolge 
il dramma del soggetto in contrasto 
con i suoi oggetti e la sua immagine: 
non esistiamo più come tragediografi 


o attori ma come terminali di 
molteplici network. La televisione è la 
prefigurazione più diretta di tutto ciò, 
e persino oggi il nostro spazio vitale 
viene concepito come un’area di 
ricezione e di gestione, come uno 
schermo di monitoraggio dotato di 
potere telematico, vale a dire, capace 
di regolare qualsiasi cosa per mezzo 
del telecomando”. 

Conclusione 

Il “tramonto” della distanza fisica con 
cui si viene a contatto nelle nuove 
forme di arte digitale è evocativo del 
comportamento delle particelle 
correlate spazialmente separate della 
meccanica quantistica, che sembrano 
comunicare come se non ci fosse 
alcuna distanza. La non-località 
descrive uno stato in cui abbiamo 
informazioni circa componenti 
spazialmente separate di sistemi 
complessi. Le particelle quantiche 
rappresentano “punti di intersezione” 
di determinate relazioni. Lo scambio e 
la manipolazione di informazioni a 
prescindere dalla distanza è una delle 
variabili dinamiche comuni ai sistemi 
quantistici e all’arte interattiva dei 
nuovi mezzi di comunicazione. Detto 
in parole povere la nostra esperienza 
con questi sistemi interattivi svela le 
lacune del nostro modo di percepire 
lo spazio. Tanto nel caso dei sistemi 
quantistici quanto in quello dell’arte 
interattiva di rete lo spazio è sempre 
relativo agli occhi del soggetto 
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sensibile. In entrambi i casi, esperiamo 
la non-località grazie all’interazione 
con i fenomeni virtuali: ossia le reti 
invisibili di comunicazione o l’onda di 
probabilità immateriale. 

Anche se nell’interazione sul web il 
limite di velocità della luce non viene 
violato, è piuttosto frequente provare 
un senso di immediatezza che 
oltrepassa le distanze, intorpidendo le 
nostre percezioni di luogo e 
vicinanza.” Ma come abbiamo visto la 
non-località rappresenta più di una 
sfida fenomenologica al nostro senso 
intuitivo di spazio: è un segno di un 
regno virtuale “più profondo” al di 
fuori dello spaziotempo una 
dimensione solistica testardamente 
riluttante al nostro metodo d’indagine 
scientifico, dei cui limiti aveva già 
parlato il grande astrofisico Sir Arthur 
Eddington (1882-1944). 



WiU Pappenheimer, Search foryou 
(2004), Installation render 


“Dobbiamo diffidare da coloro che 
intendono di ridurre Dio (realtà ultima) 
ad un sistema di equazioni 
differenziali. Un simile fiasco deve 
essere evitato a qualsiasi costo. Per 
quanto le ramificazioni della fisica 
dovessero estendersi grazie alle 
future scoperte scientifiche, non 
potranno certo ricoprire per loro 
stessa natura lo sfondo in cui è 
collocato il loro essere Abbiamo 
imparato che esplorando il mondo 
esterno con i metodi delle scienze 
fisiche non arriviamo ad una realtà 
concreta piuttosto ad un oscuro 
mondo fatto di simboli che questi 
metodi sono inadatti a penetrare.” 

La realtà è qualcosa di più di “letture 
istruttive” o di equazioni differenziali, 
di conseguenza dobbiamo affidarci ad 
altri mezzi di discernimento e dotarci 
di modelli complementari: ad esempio 
prendendo spunto dall’artista le cui 
tecniche di comprensione non sono 
limitate dal bisogno di quantificare 
analiticamente ma piuttosto dalla 
volontà di sintetizzare poeticamente. 
Le piene implicazioni della non- 
località potrebbero essere fuori dalla 
nostra portata, rimane il fatto che gli 
artisti che si avvalgono delle moderne 
reti di telecomunicazione sono capaci 
di evocare aspetti del fenomeno. Ecco 
come l’arte riempie i vuoti del nostro 
approccio scientifico alla 
comprensione del mondo. 
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Fakepress. Ubìquìtous Publishìng E Storytelling 

Distribuito 

Salvatore laconesi 



“Città formicolante, città piena di 
sogni! Anche in pieno giorno io 
spettro adesca i passanti. / misteri 
scorrono dovunque come linfe nei 
canali stretti dei potente colosso ” _ c 

Baudelaire (Parigi, 9 aprile 1821 Parigi, 
31 agosto 1867) 

Infoscape 

Lo scenario descritto da 
quell'intramontabile flaneur che è 
stato Baudelaire nel corso di questo 
secolo e mezzo si è notevolmente 
modificato, ma l'immagine di quei 
“misteri che scorrono come linfe nel 
potente colosso” ci appartene. Uno 
strato di informazione, multilivello, 
distribuita su spazi, oggetti, persone e 
architetture determina la possibilità di 
trasformare il mondo in una realtà 
ibrida generata da una molteplicità di 


punti di vista, voci, forme, gesti e 
suoni. 

SPIMEs (1), location based media, 
augmented realities, interazione 
distribuita, sensori che captano 
variazioni e li distribuiscono, design 
emozionale e dell’esperienza: sono 
questi i principali strumenti che 
abilitano il passaggio contribuendo al 
processo di trasformazione. 

Enormi le implicazioni, a livello 
antropologico, filosofico, politico, 
economico e relazionale: riconsiderare 
il modo in cui comunichiamo, 
scambiamo, condividiamo, 
distribuiamo e disseminiamo 
conoscenza aM’interno e attraverso 
V infoscape {2), dove interagire con gli 
abitanti/elementi (fisici e immateriali) 
del nuovo paesaggio si rivela un 
desiderio/bisogno che influenza 
profondamente l’immaginario 
collettivo. 

Una nuova concezione di casa editrice 

Come cambia il ruolo della casa 
editrice in questo scenario? Come la 
letteratura, la saggistica e l’esperienza 
della lettura? Quali e quanti sono i 
media coinvolti? E infine, quali sono i 
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volti e le voci di queste storie e dove 
vengono raccontate? 

La risposta di Salvatore laconesi (3) e 
Luca Simeone (4), a cui si aggiunge 
quasi subito Federico Ruberti 
entusiasmato dal progetto, si chiama 
FakePress (5). Un nuovo modello di 
casa editrice, basata sulla creazione di 
narrative aperte, cross-mediali, multi- 
autore, capace di utilizzare tecnologie 
location based, realtà aumentata, 
SPIME e interfacce gesturali/naturali 
per costruire strati interpretativi di 
realtà attraverso processi reticolari, 
non-deterministici e intrinsecamente 
pluralisti perché emergenti. 



La casa editrice non perde i suoi 
requisiti fondamentali - selezionare, 
confezionare, distribuire informazioni. 
Ma si estende. Interstizi, display 
distribuiti e proiezioni diventano i 
palcoscenici per rappresentare le 
informazioni e le storie di spimes e 
città senzienti (6): everyware. La 
forma-libro si dissolve, disarticolata e 
riarticolata in brani mediali realizzati 


da una pluralità di soggetti diversi: 
wide-tagging, contenuti geolocalizzati 
liberamente scaricabili, open-endeed 
stories. 

In sintesi: ubiquitous publishing e 
sforyfe///^ distribuito. Un processo in 
cui design, modalità di 
apprendimento, educazione e forme 
narrative si ibridano e tendono ad 
adottare naturalmente strategie p2p, 
trasformando teorici, specialisti e 
“addetti” ai lavori in nuove tipologie di 
autori/editori/comunicatori. 

Come funziona 

Una pubblicazione FakePress viene 
composta secondo precise 
metodologie. Il tema - selezionato 
attraverso progetti, autori, sodai 
networks e territori - viene descritto 
attraverso vari media che, a seconda 
dei casi, possono esprimere 
distribuzione geografica e temporale 
dei contenuti, possibilità e forme di 
interazione, creazione di relazioni 
sociali, ‘interazione di corpi, emozioni, 
concetti e saperi. Questo passo viene 
eseguito attraverso il contributo di 
gruppi ibridi con competenze, a 
seconda dei casi, tecnologiche, 
editoriali, architettoniche, 
antropologiche... 

I contenuti così descritti vengono 
assemblati usando una serie di 
piattaforme esistenti (e composte 
tramite opere di mashup) o 
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appositamente predisposte. Nel caso 
delle prime pubblicazioni, ad esempio, 
sono stati creati tre canali di 
comunicazione, dedicati al web, alla 
consultazione sul territorio e alla 
consultazione di una pubblicazione di 
formato classico cartaceo, ma capace 
di integrarsi con le altre modalità. 

“I contenuti - come ci spiega 
Salvatore laconesi - sono stati 
assemblati grazie ad una versione 
della piattaforma WordPress 
modificata per creare un processo 
fluido in cui il gruppo di editori/autori 
potessero preparare i contenuti per 
tutti i canali. Da un lato gli elementi 
della pubblicazione vengono 
composti in maniera visuale e 
georeferenziati grazie a coordinate 
ottenute dai CPS e dalle funzioni 
offerte da piattaforme come Coogle 
Maps e Coogle Earth. Dall’altro lato gli 
stessi contenuti vengono organizzati 
per essere consultabili sia 
dall’interfaccia web, sia attraverso i 
dispositivi mobili (per adesso iPhone, 
Android e alcune piattaforme 
Symbian con sufficienti caratteristiche 
tecniche) percorrendo il territorio. E in 
forma cartacea, per quello che diventa 
un libro che, in una forma 
“cristallizzata” di ipertesto, consente 
di navigare luoghi, tempi e punti di 
vista “. 

Riassumendo: una applicazione web; 
una piattaforma mobile per consultare 
la pubblicazione sotto forma di 


contenuti location-based e di realtà 
aumentata; una pubblicazione 
cartacea dalle sembianze di un ibrido 
tra una strana giuda turistica e un 
ipertesto cristallizzato, prodotta in 
self-publishing e print-on-demand, e 
distribuita in maniera globale oniine. I 
tre livelli non sono in competizione, 
ma corrispondono ad esigenze di 
fruizione diverse e sono 
oggetti/prodotti diversi, mentre altre 
pubblicazioni avranno altri canali di 
comunicazione, e prevederanno 
anche forme di interazione e 
dispositivi tecnologici differenti. 



Leggere, quindi, diventa una attività 
complessa, composta da lettura 
classica, da percorsi geografici e 
architettonici - in cui si può avere 
esperienza dei contenuti 
attraversando i luoghi in cui/per cui 
sono stati concepiti- e dalla possibilità 
di effettuare continui cambi di 
prospettiva, tra autori, temi, tempi e 
spazi. 

Per farsi un’idea più concreta 
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dell’esperienza di navigazione, della 
visualizzazione e del tipo di 
piattaforme utilizzate è infine 
possibile consultare il sito del 
NeoRealismoVituale-NeRVi (7), una 
pubblicazione di FakePress ancora in 
itinere, ma che serve perfettamente 
allo scopo. 

On going project 

La neonata FakePress ha già avuto il 
suo battesimo ufficiale a Roma a 
Frontiers Interaction V (8), un 
ambiente che le appartiene 
profondamente e che ha dimostrato 
interesse a raccogliere i suoi stimoli. 

Un progetto che la vedrà impegnata 
nel prossimo futuro è invece 
Ubiquitous Antropology. La ricerca 
antropologica di Massimo Canevacci 
sui Bororo, popolazione del Mato 
Crosso che il professore studia da 
circa 20 anni, si trasforma in una 
pubblicazione cross mediale e 
location based, dove un’applicazione 
web wireless è il presupposto per la 
creazione di una “guida turistica” 
etnografica evoluta e di un modo 
nuovo di concepire il lavoro di 
ricerca/pubblicazione accademica. 

Di Ubiquitous Antropology parleremo 


in un prossimo articolo. Lasciandoci 

con una precisazione: nome a parte, 

FakePress è una casa editrice tutta 

reale aperta a collaborare con artisti, 

ricercatori, istituzioni, imprenditori 

interessati a sperimentare 

congiuntamente questa visipne e i 
Dqmbing Down Spiqrt Objects 
temi che ne hanno ispirato ra 

creazione. 


1. datascape 

Bruce Sterling (“Wired” ottobre 2004): 
http://www.wired.com/wired/archiv 

e/12.10/view.html?pg=4 

2. O : paesaggio di 

dati/informazioni. 

3. http://www.artisopensource.ne/t 

4. http://luca.simeone.name/ 

5. http://www.fakepress.net/ 

6. V. SENSEable City lab : 
http://senseable.mit.edu/ 

7. http://www.neorealismovirtu 

ale.com/ 

8 . 

http://frontiers.idearium.org/2009/pr 

ogram/ 
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Arte, Attivismo, Soggettività’, Sabotaggio 

Antonio Caronia 



Chi l’ha detto che i libri tratti dagli atti 
dei convegni sono noiosi? Dipende in 
primo luogo dai convegni e dai 
relatori, e poi da come si confeziona il 
libro stesso. La lettura di L’arte della 
sovversione. Multiverslty; pratiche 
artistiche contemporanee e attivismo 
politico, a cura di Marco Baravalle per 
“Manifestolibri/Uninomade”, una volta 
superato il titolo un tantino 
sovraesposto è godibilissima, perché 
è un libro composto da molti 
interventi acuti e necessari (non tutti, 
certo) su un insieme di temi molto 
attuali, e anche complicati, ma 
affascinanti per chi si occupa di 
produzione culturale in genere, e con 
un taglio politico/sociale in 
particolare. 

Rimpiango non essere andato, il 16, 17 
e 18 maggio 2008, al seminario che ha 
dato origine al libro (di cui 


avevamochiesto allo stesso Marco 
Baravalle un report per il Digimag 35 
dello scorso Giugno 08 - 
http://www.digicult.it/digimag/articl 

e.asp?id=1180) . che tenutosi al S.a.L.E. 
di Venezia, perché anche nella 
versione stampata si sente l’eco di un 
dibattito che deve essere stato vivace 
e per nulla diplomatico. Ma, leggendo 
il sottotitolo del libro, ricordo che cosa 
mi trattenne allora dall’andare: mi 
trattenne il fatto che il rapporto fra 
l’arte contemporanea e l’attivismo 
politico mi pareva molto poco 
interessante, o un problema mal 
posto. Così come mi pare adesso:e le 
cose che ho letto nel libro mi 
confermano in quella convinzione. 

Una delle cose più interessanti in 
L’arte della sovversione è infatti il 
dialogo tra sordi che si svolge fra 
teorici, militanti e attivisti legati ai 
movimenti da un lato, e critici d’arte, 
storici dell’arte, galleristi dall’altro. 

Non so se sia andata così anche al 
seminario: ma questo è ciò che 
emerge dal libro. Facciamo un 
esempio. Matteo Pasquinelli 
(fondatore tra l’altro di Rekombinant q 
autore di un libro sul mediattivismo, 
attualmente ricercatore alla Queen 
Mary University di Londra) in un 
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intervento molto lucido dedicato alla 
“fabbrica della cultura” (l’erede 
dell’Industria culturale di Adorniana 
memoria) e ai suoi rapporti con lo 
sviluppo urbano, mette in luce il 
rapporto fra arte contemporanea e 
nuovo sviluppo urbano (la cosiddetta 
gentrification). In soldoni: molta della 
produzione culturale underground, 
“alternativa” o addirittura contestativa, 
serve ad attribuire ad alcune zone 
metropolitane un fascino perverso, su 
cui la speculazione immobiliare è 
pronta a intervenire. 



Scrive Pasquinelli: “Dietro le nuove 
forme di gentrificazione sta un 
legame cruciale tra speculazione 
immobiliare e produzione culturale, 
un legame di cui il mondo dell’arte e 
dell’attivismo non è ancora molto 
consapevole.” Dopo aver quindi 
criticato tanto la “cinica sovra- 
identificazione col capitalismo” di 
molta arte contemporanea 
(esemplificata in Damien Hirst), 
quanto il mélange 6\ paranoia e 


ingenuità dell’attivismo politically 
correcf (sciopero dell’arte o, al 
contrario, “arte sostenibile”), conclude: 
“La fabbricazione artificiale di valore è 
componente chiave del gioco 
finanziario come pure dei processi di 
gentrificazione. È la borsa a insegnarci 
per prima il sabotaggio del valore. ( ) 
Una delle ipotesi che rimane sul 
campo è il sabotaggio diretto della 
rendita ovvero, un rovesciamento del 
valore che si è accumulato alle spalle 
della produzione comune di capitale 
culturale e simbolico”. Molto ben 
detto, mi pare: certamente difficile da 
praticare, e bisognoso di ulteriore 
elaborazione per produrre esperienze 
significative, ma è una direzione 
interessante. 

A questa proposta (chiamatela anche 
provocazione, se volete), come 
risponde Angela Vettese, presidente 
della Fondazione Bevilacqua La Masa 
di Venezia e firma illustre, come 
critica d’arte, del Sole-24 ore? “Direi, 
visto il tenore degli interventi di 
questo seminario, che il mio ruolo qui 
è quello di mettere in chiaro perché 
parlare di sabotaggio è oggi 
pressoché impossibile. Vorrei 
descrivere le forze che si oppongono a 
questo sabotaggio”. E si adopera a 
spiegarci, con dovizia di esempi, come 
sia fallito ogni tentativo di 
“sabotaggio tentato dagli artisti nella 
seconda metà del secolo scorso 
(dall’Arte Povera a Joseph Kosuth a 
Nan Goldin a Marina Abramovic): tutti 
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contestatori all’inizio e 
“orgogliosissimi di ‘avercela fatta”’ una 
volta conquistato il mercato. Perché “il 
mercato è un bidone aspiratutto di cui 
però gli artisti, a un certo punto, 
diventano complici orgogliosi”. Il tutto 
corroborato con citazioni di Zizek e di 
Foucault. Non fa una grinza. Vettese ci 
ha convinto: sabotare il mercato 
dell’arte dall’Interno è impresa vana e 
inconcludente. L’unico “sabotaggio” 
possibile in questo senso è quello che 
Damien Hirst ha operato ai danni di 
galleristi e critici, vendendo 
“direttamente” il suo Vitello d’oro in 
un’asta a Sotheby per 10 milioni di 
sterline: cosa che però non scalfisce 
minimamente il mercato, anzi. Solo 
che la linea del “sabotaggio” indicata 
da Pasquinelli non andava, mi pare, in 
questa direzione. 

Suggeriva, anzi, che sia possibile 
inventare forme di produzione 
culturale che incrinino il mercato 
(senza, quindi, restare nella 
“marginalità”) perché introducono 
elementi di incompatibilità fra attività 
espressiva e processi di 
valorizzazione. Molte delle esperienze 
espressive nate aM’interno dei 
movimenti o attorno a essi negli ultimi 
decenni vanno in questo senso: certo, 
senza ancora riuscire a realizzare il 
“sabotaggio” vero e proprio, ma 
ponendone le promesse. Per esempio 
nomi collettivi, falsi, narrazioni 
mitopoietiche, usi non convenzionali 
deM’immagine: Luther Blissett, San 


Precario, Serpica Naro, Anna 
Adamolo. Cose che non vanno nelle 
gallerie d’arte o alle mostre dei critici, 
che non sono “valorizzate” in senso 
monetario, ma nascono nei processi di 
formazione delle nuove soggettività e 
tentano di non venire “catturat” dal 
mercato. 


Il punto, come spiegano molti 
interventi nel libro, è proprio questo: 
nel nuovo capitalismo postfordista, 
cognitivo, immateriale, i processi 
chiave della valorizzazione (della 
creazione di valore economico) non 
sono più quelli della trasformazione 
delle materie prime in merci materiali: 
sono quelli in cui tutta l’attività 
relazionale e linguistica degli esseri 
umani, l’immaginario, divengono 
merci immateriali, vengono messi a 
valore dai nuovi dispositivi, che sono 
capaci di leggerli, integrarli, diffonderli 
e “produrli” con un marchio. Insomma, 
semplificando un po’ ma non tanto: 
non solo l’arte è diventata un processo 
produttivo, ma anche la produzione 
sta diventando un processo artistico. 
Arte e produzione si assomigliano 
sempre di più. “Produrre e creare”, 
scrive Judith ReveI, “sono la stessa 
cosa”. E quindi non è più possibile, 
come ancora lo era ai tempi della 
“industria culturale”, giocare la 
soggettività contro il capitalismo. 
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Sempre Judith ReveI: “Con la nuova 
era del capitalismo cognitivo, 
intellettuale, linguistico e affettivo, 
qualcosa è cambiato. Nella messa a 
valore delle forme nuove della 
cooperazione sociale e della 
circolazione dei saperi, di 
queirinventiva, di quella potenza 
creativa che caratterizzano la 
produzione soggettiva e, di 
conseguenza, con la sussunzione di 
ciò che rende la vita, in quanto 
potenza, un vero e proprio processo 
artistico, la soggettività si ritrova 
trascinata all’Interno di qualcosa da 
cui era stata immune”. 

Questo significa che, come pretende 
la vulgata postmoderna, non c’è più 
spazio per alcuna attività di negazione 
e di rifiuto di questo processo? Che 
ogni protesta è destinata ad essere 
riassorbita, anzi a diventare a sua volta 
merce? Questa mi pare una 
conclusione meccanica, dovuta 
aM’abbaglio del nuovo, di cui è 
naturale siano preda gli apologeti 
dell’esistente e gli ammiratori più o 
meno segreti dell’Indubbia 
performatività del nuovo capitalismo. 
Ma è un abbaglio in cui non dovrebbe 
cadere chi si ritiene portatore di 
un’altra logica, di un altro esito per la 
ricchezza delle relazioni, per chi 
rivendica ciò che accomuna gli esseri 
umani e non ciò che li isola , 
espropriandoli della loro stessa vita, 
dato che è la vita in quanto tale, 
ormai, che viene messa a valore. 


“Surcodificazione” e “cattura”, ci dice 
Brian Holmes, sono i due dispositivi 
che segnano la subordinazione della 
soggettività al capitale globale, che 
hanno prodotto “una vera e propria 
esplosione del feticismo della merce, 
sulla scala dei mercati globali e alla 
velocità delle reti a fibre ottiche”. Ma, 
come osserva ReveI, “il capitale non 
inventa, assorbe solo con un’estrema 
intelligenza, e si riattribuisce, a 
posteriori, ciò che ha assorbito e di cui 
ha espropriato i veri produttori”. E 
questo genera quella “resistenza” di 
cui parlano sia ReveI che Holmes che 
Pasquinelli, che è la resistenza della 
produzione di soggettività, delle 
“forme d’essere nuove, totalmente 
immanenti, che inaugurano orizzonti 
nuovi” (ReveI), e che non sono 
totalmente traducibili in merce, che si 
sottraggono, proprio per la loro 
eccedenza , al processo di 
valorizzazione. È la potenza del 
linguaggio (aggiungo io, sulla scorta di 
Virno) che produce sempre 
un’eccedenza di senso, una 
asimmetria fra discorso e mondo, che 
non si lascia irreggimentare tutta nelle 
forme della merce. È sempre Judith 
ReveI che spiega con ammirevole 
concisione questo processo: “La 
condizione di possibilità del 
capitalismo (la capacità creativa, 
l’eccedenza produttiva) è l’unica cosa 
che sfugge al capitalismo. Meglio, non 
solo esso non la può produrre da solo, 
né chiedere a nessuna macchina di 
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farlo, ma deve arrendersi aM’evidenza: 
l’eccedenza creativa è lo strumento 
della sottrazione al potere, è ciò che 
disfa e scioglie le strategie di 
assoggettamento e riconcentra la 
resistenza sullo sfruttamento”. 

JlJ 


Ora, è proprio a questa resistenza che 
fa riferimento r”artivismo”, o se volete 
l’arte che esprime l’eccedenza dei 
processi di soggettivazione, e che 
perciò non ha bisogno di “ibridarsi 
con l’attivismo o con le lotte dei 
movimenti, perché nasce già da lì , 
perché già ogni strumento espressivo 
prodotto in questi processi di 
resistenza, in questo senso, è arte. Ed 
è un’arte che può anche 
congiunturalmente approdare in 
qualche galleria o in qualche mostra 
(come ci racconta Marco Scotini), ma 
che non nasce e che non muore nel 
sistema dell’arte, quello dei musei, dei 
critici, dei mercanti e delle gallerie. 
Nasce e muore, vive, si sviluppa, nei 
processi sociali. Detto questo, non c’è 


niente di male a invitare ai propri 
seminari anche i critici d’arte e gli 
storici dell’arte che ci sembrano più 
sensibili a queste tematiche, anche se 
poi ci fanno una figura barbina, o 
hanno poco da dire sui temi più 
brucianti delle analisi e delle proposte. 
Certo, mi sarei aspettato che anche 
l’introduzione di Marco Baravalle, 
dicesse qualcosa a questo proposito, 
superando la diplomazia e 
affiancando aM’impeccabile 
presentazione dei temi teorici e delle 
prospettive di lavoro anche qualche 

era stato 
troppo (e 

gelone di uno spazio cuiturale 

i problemi che ha il 

S.a.L.E.). 
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Hangar + Laboral = Summerlab 

Barbara Sansone 



Nella nostra epoca storica stiamo 
assistendo a un’evoluzione sempre più 
rapida della tecnologia, che favorisce 

10 sviluppo e la ricerca nelle vare aree 
scientifiche e rende la nostra vita 
quotidiana sempre più facile. Ma 
come sempre, l'ambito in cui la 
tecnologia viene catturata, 
manipolata e usata scopi diversi a 
quelli per cui è stata pensata fino a 
suggerirne ulteriori evoluzioni è l’arte. 
La sperimentazione delle arti che 
fanno uso di tecnologia è oggi sempre 
più visibile in mostre e musei di tutto 

11 mondo e su Internet, mentre sempre 
più forte si sta sentendo l’esigenza di 
creare spazi dove questo incontro 
possa celebrarsi liberamente grazie 
alla disponibilità di spazi e risorse. 
Forse ancora più importante, 
l’obiettivo di questi centri vuole essere 
la diffusione di questa mutua 
contaminazione di discipline presso il 


pubblico, per invitarlo a 
sperimentarle, a capirle ed 
apprezzarle, a contribuirvi con la 
creatività nascosta nei singoli e che 
trova la sua migliore espressione 
quando si unisce a quella di altri e ha 
dove e come liberarsi, a pretendere 
l’accesso alla cultura del nostro 
tempo, perché è un diritto. 

Un obiettivo non certo facile, dato che 
stiamo ancora attraversando un’epoca 
di forte contraddizione, dove le 
istituzioni e la società non sono 
ancora sufficientemente sensibilizzati 
ed è necessario innanzitutto formare 
formatori adeguati. Ecco la sfida di 
uno dei pochi centri in Europa che si 
stanno preoccupando di questo, il 
centro d’arte LABoral de Cijón, e della 
sua direttrice Rosina Cómez-Baeza 
Tinturé. Tra le varie attività di questa 
coraggiosa signora possiamo 
aggiungere che fu fondatrice e 
responsabile della Fondazione Arco, 
dell’associazione Amigos de Arco e 
della pubblicazione trimestrale ARCO, 
Arte Contemporàneo e che dal 1986 
al 2006 fu direttrice della Fiera d’arte 
contemporanea di Madrid. 

Il centro d’arte LABoral de Cijón ha 2 
anni di vita ed è già un centro molto 
attivo con spazi bellissimi e in 
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continua crescita. Il suo team è 
composto da dieci persone fisse e 
otto assistenti e si propone come 
centro espositivo dedicato ad arte, 
scienza, tecnologia e industrie visive 
avanzate. Inoltre si occupa di ricerca, 
formazione, produzione e grazie a una 
convocatoria permanente si propone 
di aiutare gli artisti a inserirsi nei 
circuiti dei festival e delle mostre. Ed è 
proprio principalmente agli artisti 
locali che il centro si propone di offrire 
supporto per trovare contatti, 
sovvenzioni, residenze. Come ci ha 
spiegato la direttrice, si tratta di uno 
sforzo notevole, specie in territorio 
asturiano. L’obiettivo principale del 
LABoral è ora la fondazione di una 
mediateca estesa, il cui spazio si 
inaugurerà il 18 dicembre con una 
mostra curata da José Luis de Vicente. 


Tra le attività estive, il centro ha 
ospitato la settimana del SummerLab 
organizzata con il centro Hangar di 
Barcellona, un incontro di 
appassionati di arti digitali che 


lavorano con software e hardware 
liberi per produrre progetti di arte 
elettronica di ogni tipo. Le attività del 
laboratorio estivo si sono innestate nei 
vari ambiti di ricerca del centro, 
includendo la sostenibilità, l’ecologia, 
la gratuità dei mezzi, la 
collaborazione, la distribuzione, la 
sicurezza, l’elettronica e l’arte di 
inventare. La responsabile dei 
programmi educativi del LABoral, 
Monica Bello, con l’aiuto di altri 
componenti del team del centro, si è 
premurata di assistere i partecipanti 
fornendo aiuto e strumenti, oltre che 
di accompagnarli a visitare il centro e 
le mostre in corso. 

Quando, sotto l’egida dell’Hangar di 
Barcellona e il centro d’arte LABoral 
de Cijón, decine di creativi si 
riuniscono per una settimana 
colonizzando un camping e un grande 
spazio lasciato a loro totale 
disposizione, i risultati sono 
imprevedibili, ma non possono che 
suscitare un’irresistibile curiosità. La 
partecipazione alla seconda edizione 
laboratorio estivo, tenutosi dal 3 al 9 
agosto 2009, libera e gratuita, ha visto 
un afflusso per la maggior parte di 
persone provenienti da Barcellona e 
per una buona metà di sesso 
femminile, per sfatare il mito che il 
mondo dell’elettronica è una lobby 
per soli uomini. Le attività sono state 
articolate in diversi nodi, ciascuno dei 
quali gestiti da uno o più coordinatori 
e aperti a chi volesse partecipare. 
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durante tutta la settimana o 
curiosando un po’ in tutti. Inoltre 
c’erano gruppi e singoli che 
sviluppavano progetti personali, 
collaboravano con diversi nodi, 
proseguivano le loro attività abituali 
approfittando dell’aiuto e 
dell’esperienza di altri partecipanti. 

Ogni giornata veniva inaugurata con 
un’assemblea coordinata dal direttore 
dell’evento e dell’Hangar, Pedro Soler, 
per presentare il programma del 
giorno e fornire le informazioni 
necessarie per la gestione delle 
biciclette con cui ci si spostava dal 
centro al camping, per la distribuzione 
dei pasti (la colazione e il pranzo 
venivano preparati da membri 
dell’organizzazione incaricati solo di 
questo in una cucina allestita presso 
lo stesso spazio) e per l’organizzazione 
del lavoro. Nel tardo pomeriggio, 
dopo alcune ore dedicate a lavorare in 
maniera totalmente autonoma, veniva 
avviata una serie di presentazioni sulle 
varie attività dei partecipanti, che 
riguardavano arte e tecnologia. 

Tra i molti interventi interessanti, 
possiamo citare le case di paglia 
dell’architetto italiano Michele 
Pecoraro; le visualizzazioni di dati e i 
progetti di ecologia e sostenibilità di 
Hernani Silva ((reifarm thè city) ; le 
presentazioni di software libero per 
video e 3D, come Qeve, Processing for 
VJs di Lot e Blender; le opere e le 
invenzioni dell’eclettico artista Julio 


Lucio; le installazioni multimediali e 
sonore dall’egiziano Magdi Mustafa, 
attualmente artista in residenza 
presso l’Hangar; il sistema operativo 
puredyne dei COTOIO, un collettivo 
internazionale di artisti e 
programmatori dedicati al software 
libero; il lavoro di Shady El Noshokaty, 
anche lui egiziano; e quello di Andy 
Cracie, che coniuga robotica, biologia, 
ecosistemi e software. L’evento è 
stato onorato anche dalla presenza di 
due orientali di grosso calibro: Shu Lea 
Cheang, figura preminente della new 
media art già da diversi anni, e Marc 
Ghia, alias One Man Nation. 



Nel corso di tutta la settimana, un 
attivo gruppo dedicato allo streaming 
e alla documentazione dell’evento, 
gestito da minipimer.tv con la 
collaborazione di Surt.tv e Neokinok, 
tra il resto si è occupato di 
trasmettere in diretta su Internet 
interviste, i dibattiti coordinati da 
Marcos Carci'a del Medialab Prado di 
Madrid, le presentazioni e i momenti 
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più ameni del laboratorio. 

Sabato 8 agosto, l’ultimo giorno di 
SummerLab, nel corso di una densa 
giornata aperta al pubblico sono stati 
presentati i risultati dei lavori, 
performance e concerti, presso lo 
spazio del LABoral dove si era lavorato 
durante tutta la settimana e, più tardi, 
presso il bar XYZ di Cijón. 

Tra queste, forse quella che ha 
riscosso il maggiore successo è stata 
la Macchina assurda creata dal nodo 
di OpenFrameworks, diretto da Arturo 
Castro e Chris Sugrue. Grazie a questo 
strumento e altri software e hardware 
liberi come Processing e Arduino, il 
gruppo ha creato una circolo chiuso di 
computer che si inviavano in 
sequenza messaggi nelle forme più 
disparate (laser, movimenti rilevati da 
webcam, calzini stesi, lenticchie, 
asciugacapelli, invenzioni di ogni 
genere e così via), creando effetti 
suggestivi e divertendo soprattutto 
per la sua inutilità, dove ampio spazio 
era dato all’errore delle macchine. 

Divertenti anche le performance 
musicali eseguite grazie a strumenti 
più o meno canonici creati presso 
diversi nodi nel corso della settimana: 
come gli Arduinome, controller 
audiovisivi ispirati dalla piattaforma 
monome e realizzati presso il gruppo 
diretto da Alex Posada, direttore del 
laboratorio di interazione deM’Hangar; 
o gli oggetti sonori montati dal nodo 


“Cacharreo fai-da-te” (diretto da Jano, 
Victor Mazón e Diego de Leon), dove 
si divulgava la costruzione di progetti 
elettronici sonori a partire per lo più 
da da materiali riciclati e comunque 
low-fi (la prima attività del nodo è 
stata quindi quella di andare a 
procurarsi una carriola piena di rifiuti 
elettronici, da smontare e 
riassemblare in forma di nuovi oggetti 
con cui produrre dei suoni). 

Tra le documentazioni video 
presentate a fine lavori, citiamo quella 
degli interventi urbani del nodo Su 
ùltima voiuntad, che hanno visto 
diverse persone girare in bicicletta per 
Cijón a caccia di luoghi abbandonati o 
non usati nella città, di cui creare una 
mappa, da identificare con cartelli che 
ne notificassero lo stato e sui quali 
hanno creato un documento video 
intervistando gli abitanti del luogo; e 
quello dei Frikikids, il nodo dedicato 
all’Introduzione all’arte digitale per 
bambini, uno spazio dove si 
proponevano attività tecnologiche e si 
insegnavano ai più piccoli un 
consumo critico e un uso creativo 
della tecnologia. 
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In quanto a ecologia e sostenibilità, 
Hernani Silva (reifarm thè city), con la 
collaborazione di alcuni dei 
responsabili dei laboratori Huerta 
Cuerrilla tenuti al LABoral poco tempo 
prima e dei partecipanti al suo nodo, 
hanno creato un piccolo orto in grado 
di irrigarsi da solo riconoscendo il 
livello di umidità delle piante e la 
temperatura deN’ambiente. Con 
l’occasione si sono anche create delle 
piccole bombe di semi da andare a 
lanciare per la città, per divertirsi con 
un’azione di guerriglia: l’idea è ricreare 
orti e giardini, talvolta abusivi, usando 
o meno la tecnologia, come segno di 
protesta per il loro maltrattamento o 
la loro assenza negli spazi urbani. 


Insomma, una settimana molto attiva 
all’insegna della produttività, 
deN’interscambio e del divertimento, 
come vuole la filosofia che sta alla 
base di queste discipline e degli 
strumenti e le comunità che ne 
permettono la diffusione. Online si 
può accedere ai video di alcuni 
momenti del laboratorio. Le attività 
continueranno presso l’Hangar e il 
LABoral, speriamo con occasioni più 
frequenti di intersezioni, dato 
l’altissimo livello di compatibilità. 


http://www.laboralcentrodearte.orq/ 

http://www.hanqar.org/ 

http://summerlab.hanqar.orq/ 
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La Pittura Visiva Di Derek Jarman 


Francesco Bertocco 



L’incredibile influenza del cinema di 
Derek Jarman viene considerata un 
bagaglio imprescindibile per ogni 
ricerca in merito ai nuovi linguaggi 
visivi a partire dalla fine degli anni ’70, 
in poi. La sua capacità di sopravvivere, 
di rimanere in piedi, aM’interno di 
quella vogueóx cineasti indipendenti, 
fuori dai canali principali di 
produzione del cinema, lo ha reso una 
sorta di divinità vivente {Holy Derek), 
un superstite di una generazione che 
ha rivolto ogni energia e attenzione 
sulla ricerca visiva, e sulle sue 
modalità di rappresentazione. 

I suoi film sono l’esempio di una 
perseveranza che non ha avuto 
termine se non con la prematura 
scomparsa dell’artista, avvenuta agli 
inizi degli anni ’90. 1 primi lavori in 
pellicola arrivano relativamente tardi 
aM’interno della sua produzione 


artistica, che si stava muovendo verso 
la pittura, anche con un discreto 
successo (da ricordare la sua 
personale del alla Lisson gallery). 
All’età di 28 anni, dopo un’esperienza 
come scenografo per il regista 
visionario inglese Ken Russell, Jarman 
realizza il suo primo film {Studio 
BankSide, 1975 ), una sorta di 
documentario-testimonianza di quello 
che era la sua abitazione-studio, sulle 
rive del Tamigi a Londra, nella zona di 
vecchie fabbriche e magazzini che in 
quegli anni stava diventando una 
sorta Green Village dell’East inglese, il 
Bank Side. 

L’introduzione del superS tra la fine 
degli anni ’60 e l’inizio degli anni ’70 ha 
determinato un cambiamento epocale 
nella sperimentazione delle immagini 
in movimento. L’influenza di questo 
supporto meriterebbe una storiografia 
a se, una diffusione che attraversa 
ininterrottamente quattro decadi del 
secolo scorso. Esso è stato 
l’iniziazione per la maggior parte dei 
registi di nuova generazione e la 
massima espressione per quegli artisti 
visivi che hanno trovato nella 
plasticità di un supporto di matrice 
quasi pittorica, la via per proseguire 
una serie di ricerche visive, intorno alla 
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voracità del tempo. 



Extract from Blue, Director: Derek 
Jarman, 79 min. 1993. 35mm, Courtesy 
of Basii isk Communications 


Derek Jarman rappresenta forse la 
punta di una generazione di artisti che 
hanno spinto al limite le proprietà 
pittoriche di questo supporto, oltre i 
confini della pittura e del cinema, in 
un terreno ibrido, altamente 
evocativo, che spinge più verso la 
poesia che la raffigurazione. In The art 
ofmirror, uno dei primi film di Jarman, 
delle misteriose figure eseguono una 
sorta di rituale riflettendo la luce 
attraverso un piccolo specchio, in 
direzione dello spettatore. Ogni uomo 
raffigura un personaggio di una pièce 
teatrale, tra la tragedia, il rituale di 
iniziazione alchemico, di cui la luce 
sembra lo strumento-simbolo 
principale. 

Qui sono presenti gli elementi che 
saranno emblematici in tutta la 
poetica di Jarman, sia nei film 
cosiddetti sperimentali, sia in quelli 


più istituzionali: la maschera, il rito 
come espressione in una 
comunicazione collettiva attraverso i 
simboli e la cultura “queer”, 
omosessuale del travestimento. 
Jounrey to Avenbury, Ashden’s Waik 
on Sun, appartengono alla categoria 
di film spaziali-ambientali, in cui la 
presenza umana viene sostituita da 
una visionarietà del paesaggio e 
dell’astrazione prodotta 
dall’allontanamento dal reale. Il luogo 
di ripresa, la campagna inglese, le 
rocce lunari di Jounrey to Avenbury, \ 
globi stellari di Ashden’s Waik on sun, 
immagini recuperate di civiltà del 
passato, quali quella egiziana, sono i 
soggetti di questi lavori, indagini 
intorno alla genesi del mito, dentro 
una civiltà pre-umana, quasi divina. La 
forte rielaborazione delle immagini è 
dovuta ad un complesso e lungo 
lavoro di post-prodizione, anche se 
sarebbe più corretto dire di “ri- 
produzione”, in cui alle immagini 
originali vengono sovrapposte in 
continue dissolvenze altre immagini, 
virate da dei filtri colorati, che creano 
un corpo stratificato, complesso e 
indefinibile. Ogni inquadratura è il 
prodotto di una serie di 
sovrapposizioni mirate al 
dissolvimento deM’immagine 
originaria e alla distruzione della 
superficie delle apparenze prodotte 
del medium cinematografico. Jarman 
si spinge oltre la già forte identità 
pittorica del supporto a 8mm, lo 
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disabilità di ogni riferimento, lo 
riforma e lo stratifica come un quadro, 
di campiture di colore ( di immagini su 
immagini ). Egli crea una sorta di 
modello pittorico-cinematografico su 
cui basare tutta la sua produzione. In 
questi film ambientali, come nell’altra 
serie di film mitologici-visionari, il 
processo visivo non muta, anzi funge 
da leive-motive nella realizzazione dei 
suoi films. 

Accanto a queste due tipologie ne 
esiste una terza, determinata a 
chiudere il cerchio di una mitologia 
della rappresentazione. I film 
biografici, così definiti, ma forse 


impropriamente assimilati al 
biografismo del cinema, molto più 
vicino alla documentazione o 
all’agiografia, sono dei ritratti in 
movimento di personaggi cari a 
Jarman, di cui l’autore ne restituisce 
un’immagine personalissima. Essi 
sono dei momenti rivelatori che 
vivono sopra l’immagine degli 
soggetti ritratti. Una costellazione di 
miti e figure che appartengono ad un 
universo altro rispetto a quello 
dell’autore, ma che vengo assimilati 
nel suo universo espressivo, come 
modelli paterni a cui aggrapparsi e 
dentro i quali identificarsi. 
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Extract from Derek (2008), Director: 
Isaa Julien, 78 mins, Colour Digita! 
Video, Sound 


Esiste un testamento che racchiude 
questa fase della produzione di 
Jarman, un lavoro centrale, che 
chiude in un’unica struttura tutti 
questi films. In The Shadow of thè Sun 
è la summa di tutta un’epoca di 
produzione visiva sperimentale, 
realizzate con questo supporto, un 
film vero e proprio, sia in durata (tutti i 
film un superS di Jarman non 
superano la lunghezza di un 
mediometraggio), che nelle parti che 
lo costituiscono. Per la prima volta il 
suono diventa fondamentale quanto 
le immagini, e non un supporto per la 
maggioranza dei casi assente come 


Tg Psychic Raiiy in 
Hea ven The shado w of thè sun 


nei film precedenti (qui la 
collaborazione col gruppo 
sperimentale dei Trobbling Clister, di 
cui Jarman realizzerà una sorta di 
proto-video clip, 

). In 

Jarman raccoglie i principali lavori 
svolti fino a quel momento e li monta 
in un enorme collage visivo, un 
percorso in cui convergono l’universo 
visivo dei lavori mitologici-visionari, i 
paesaggi onirici dei film ambientali e 
biografiamo intimo e affettivo dei film 
ritratto. 

Per chi volesse conoscere meglio 
questo grande autore e per tutti 
coloro che già lo amano e lo 
apprezzano, segnaliamo un 
film/documentario diretto da Isaac 
Julien lo scorso e prodotto dalla musa 
di Jarman, Tilda Swinton presente ella 
stessa nel lungometraggio. Il film 
raccoglie moltissimo materiale 
d’archivio e interviste mai viste, da 
non perdere. 


http://www.isaacjulien.com/films/ 
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Le Ombre Video Di Wodiczko, Le Ombre Video 

Di Wodiczko 

Silvia Casini 



Nonostante le promesse di una 
maggior attenzione alle arti figurative 
e in particolar modo alla pittura, la 53° 
Esposizione Internazionale d'Arte 
della Biennale di Venezia è ancora una 
volta concentrata sull'Installazione 
video e sul cinema espanso che non 
significa, necessariamente, 
sperimentale. Nella maggior parte dei 
casi si tratta di rivisitazioni dello 
spazio espositivo alla luce 
dell’esperienza tipica del 
cinematografo. Lo schermo diventa 
parete o televisore al plasma e 
l’installazione assume le 
caratteristiche di una vera e propria 
sala di proiezione in cui i dispositivi 
tipici del film vengono decostruiti, si 
pensi al moto rotatorio 
enfatizzato da Douglas Gordon o alla 
decomposizione dei propri film in 


video monitor disposti in successione 
(Chantal Akerman). 

Il cinema inteso come spazio oscurato 
in cui vengono proiettate immagini in 
movimento accoglie lo spettatore al 
suo ingresso nel padiglione della 
Polonia. L’esperienza che ne risulta, 
tuttavia, è alternativa a quella della 
sala cinematografica e mostra le 
possibilità creative proprie delle 
installazioni video, come cercherò di 
illustrare, possibilità troppo spesso 
negate dalla video arte che affolla gli 
spazi delle gallerie. Coscie/Cuests è il 
titolo della mostra allestita con le 
video proiezioni dell’artista ebreo- 
polacco Krzysztof Wodiczko. Gli ospiti 
del titolo sono ombre, silhouettes di 
immigrati da paesi diversi, 
rappresentati (proiettati per meglio 
dire) nell’atto di lavorare, riposarsi, 
condividere a voce alta ognuno la 
propria storia così come la 
preoccupazione collettiva per 
l’ottenimento del permesso di 
soggiorno. 

La dimensione politica dell’opera di 
Wodiczko, tuttavia, non è soltanto 
legata al soggetto dell’Installazione, 
cioè agli immigrati-ombra, al loro 
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essere presenze quasi invisibili ma al 
tempo stesso reali e vicine al nostro 
vivere quotidiano. Questa 
installazione è politica per il tipo di 
esperienza che crea: un’esperienza 
radicalmente alternativa a quella 
passiva del cinema hollywoodiano da 
blockbuster e alternativa anche a 
quella del visitatore flàneur che alla 
Biennale girovaga da un padiglione 
all’altro in un crescendo di noia 
bulimica dovuta al fatto che, spesso, i 
padiglioni-contenitori contengano il 
nulla, lasciando fuori il mondo. 
Wodiczko è uno dei pochi artisti 
presenti alla Biennale Arti Visive che 
risponde in modo creativo e 
consapevole all’invito del direttore 
Daniel Birnbaum che chiede di “Fare 
mondi/Making worlds”. A differenza 
di quanto avviene per la maggioranza 
degli altri padiglioni nazionali, infatti, 
protagonista del padiglione polacco è 
il padiglione stesso, la messa in 
questione deM’edificio e della sua 
funzione espositiva, così come la 
presa di distanza da un certo tipo di 
cinema sia esso su supporto analogico 
che digitale. 



Krzysztof Wodiczko, Coscie/Cuests, 
2009, video instaiiation, 77 min., 
Courtesy of thè artist 
Profiie Foundation and Zacheta 
Nationai Caiiery of Art, Warsaw 


L’immagine è analoga a una finestra 
sul mondo, a una cornice trasparente 
in grado di farci accedere a una 
dimensione che può essere 
contemplata da spettatori, occhi 
disincarnati condannati a restare per 
sempre al di qua della cornice. La 
reminescenza rinascimentale 
dell’effetto tromp i’ ii è messa in atto 
non grazie ad affreschi, ma grazie a 
proiezioni che finiscono per negare lo 
stesso gioco illusorio, la profondità di 
campo e la centralità dello spettatore 
messe in scena dal tromp i’ ii stesso in 
favore dei valori di superficie e della 
negazione della contrapposizione 
sfondo/primo piano. I luoghi in cui 
queste ombre vivono è un indistinto 
sfondo grigio-azzurrino che del cielo 
non ha l’orizzonte né la profondità. 

Il gioco che queste proiezioni attuano 
è un alternarsi continuo di visibile e 
invisibile, di volti e corpi che riusciamo 
a intravedere al di là delle finestre 
opache, volti che rimangono 
inesorabilmente sfuocati, ombre 
appena delineate indistinguibili nelle 
loro peculiarità. Il cinema, secondo il 
co-fondatore dei Cahiers du Cinéma, 
André Bazin, opera come “simulacro e 
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mummia del reale”, affermando la sua 
magia di arte delle ombre e delle luci. 

I corpi dei soggetti proiettati da 
Wodiczko sono disincarnati, a 
mezz’aria, ombre sospese nel vuoto 
che sembrano acquisire consistenza 
nell’istante di contatto con il vetro, 
vetro che non esiste, se non come 
proiezione. Questo desiderio di 
contatto è incarnato dalla figura 
femminile con il velo che, a testa 
china, sfiora con le dita delle mani, 
quasi esercitando una pressione, il 
vetro-proiezione che la separa da noi. 
In altri casi, ad acquisire corporeità 
non sono i corpi ma gli oggetti, come 
il pezzo di carta (un documento, un 
foglio di respingimento?) tenuto in 
mano e mostrato da un’ombra a 
un’altra ombra. 

Krzysztof Wodiczko trasforma il 
padiglione in uno spazio che è al 
tempo stesso aperto e chiuso al 
mondo. Proiettati sulle pareti e sul 
soffitto, figure indistinte di immigrati 
vengono fotografate (mummificate) 
nella loro quotidianità: lavare i vetri (il 
vetro immaginario che li separa da 
noi), parlare in piccoli gruppi durante 
una pausa, lavorare sospesi su 
un’impalcatura, aguzzare lo sguardo 
per cercare di vedere chi sta al di là 
del vetro, o semplicemente stare in 
piedi, eretti, le braccia lungo i fianchi, 
pronti a muovere un passo verso di 
noi. Queste figure che insistono in una 
zona liminale, evanescente, 
divengono emblema dell’ambiguità 


sociale che vive l’immigrato. Questa è 
la poetica visuale dell’ambiguità come 
la definisce Ewa Lajer Burcharth nel 
catalogo della mostra, riprendendo un 
concetto caro al fenomenologo 
francese Merleau-Ponty. 

I muri del padiglione polacco 
diventano zona liminale tra reale e 
immaginario, tra dentro e fuori, tra noi 
e loro. I muri, cioè, smettono la loro 
funzione di semplice supporto per la 
proiezione di immagini, di superficie 
su cui incidere le immagini in 
movimento. Il muro, la cui 
fenomenologia ha svolto e continua a 
svolgere un ruolo fondamentale nelle 
vicende politiche del secolo scorso e 
di quello attuale - basti pensare 
all’erezione e crollo del muro di 
Berlino e alla costruzione di quello 
voluto dagli Israeliani a Gerusalemme 
e in Cisgiordania - diventa 
paradossalmente ancora più reale e 
più visibile nella sua funzione di 
confine tra spazi contigui e divisione 
tra spazi impossibilitati a entrare in 
contatto. 



Krzysztof Wodiczko, Coscie/Cuests, 


47 



2009, vìdeo installation, 17 min., 
Courtesy of thè artist 
Profììe Foundation and Zacheta 
Nationai Caiiery of Art, Warsaw 


L’installazione è polifonica poiché 
azioni e voci diverse (lavare i vetri, 
parlare della propria storia, riposarsi, 
bere) si svolgono 
contemporaneamente o in 
successione sulle tre pareti del 
padiglione e sul soffitto, costringendo 
lo spettatore a una dislocazione 
continua dello sguardo e 
dell’attenzione. Il mantenimento di 
una posizione fissa, privilegiata, dalla 
quale sia possibile osservare è negata. 
Lo spettatore-visitatore diviene il 
soggetto dell’opera, arrivando a 
occupare lui stesso lo spazio 
dell’opera d’arte e finendo per sentirsi 
in vetrina, in gabbia, scrutato (o 
meglio, ignorato) da chi sta fuori. Le 
ombre, le luci, la volontà di vedere e 
conoscere, la separazione tra mondi 
contigui, l’oscurità trasformano il 
padiglione della Polonia nella versione 
artistica contemporanea, ma 
modificata, del mito della caverna di 
Platone. 

Le proiezioni di Krzysztof Wodiczko 
sono in dialogo costante con il cinema 
e le installazioni video. Sfidano il 
cinema narrativo, cinema a cui troppo 
spesso si è ispirata acriticamente 
anche l’installazione video; al tempo 


stesso, offrono una alternativa 
possibile per pensare e fare cinema e 
installazioni video, riconoscendo il 
contributo del cosiddetto “cinema 
delle attrazioni” (quello delle lanterne 
magiche, dei giochi di luci e ombre) e 
del cinema sperimentale. Da un lato, 
entrare nel padiglione è simile 
all’esperienza di entrare nel buio della 
sala cinematografica, nell’utero 
materno, pronti a illudersi e 
identificarsi, due meccanismi su cui si 
basa gran parte del cinema narrativo 
di stampo hollywoodiano. Dall’altro, lo 
schermo sparisce, il punto di fuga in 
fondo alla sala si dissolve e con essa 
svanisce l’illusione di sprofondare 
nello schienale, compiaciuti, per 
“godersi il proprio sintomo”, à ia \ ek. 
Questa illusione viene prima messa in 
dubbio e poi negata dalla percezione 
che vi siano persone reali, in carne ed 
ossa, dietro a quegli schermi-finestra, 
dietro a quelle ombre. Nessun 
processo di identificazione con il 
protagonista della storia può 
compiersi, poiché in realtà ciò che lo 
spettatore riesce a vedere non sono 
altro che ombre. 

La compresenza tra estetica della 
visibilità e invisibilità ha una forte 
valenza politica. Non nel senso che il 
padiglione affronta tematiche di tipo 
politico, nonostante le silhouettes 
siano di immigrati e l’intento 
dell’artista sia quello di farli salire sul 
palcoscenico con la loro non- 
presenza, ma nel senso, più sottile e 
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raffinato, per il quale chi non entra (o 
non riesce a entrare) sul palcoscenico, 
chi non riesce a emergere dallo 
sfondo indistinto e divenire così 
visibile, è condannato a una sorta di 
limbo, sospeso tra visibilità e 
invisibilità. Visibilità e invisibilità sono 
due dimensioni con cui l’arte del video 
si è costantemente confrontata, forse 
grazie al potere che il video ha di far 
sparire e apparire i corpi a suo 
piacimento. 

Usando le parole di Raymond Bellour: 
“il video non è che una superficie, 
anche se contribuisce a togliere parte 
della sua antica profondità 
all’Immagine ( ). Ma in più, fornisce al 
cinema una profondità nuova, difficile 
da definire. Permette di far apparire e 
scomparire, come per magia, i corpi, 
da sempre uno dei sogni (traumatici) 
deirimmagine’’.(2007, p. 169). 



Img courtesy by “Art:21- Art in thè 
Twenty-First Century, "production 
stia 2005 


La compresenza di visibilità e 
invisibilità è anche erotica, oltre che 


politica. Non tanto grazie al gioco tra 
visibile e invisibile, quanto piuttosto 
grazie al continuo rimando (nel senso 
di posponimento) del tocco che tale 
gioco permette di attuare, un gioco 
che necessita per esistere dei concetti 
di superficie e di limite. Anche se noi 
fossimo in grado di raggiungere 
queste silhouettes , di sfiorare la 
sottile membrana che ci separa da 
esse, toccando così il limite tra interno 
ed esterno, tra spazio del padiglione e 
mondo là fuori, non di un toccare si 
tratterebbe, ma di una continua 
interruzione del contatto che non è 
altro se non uno dei volti di Eros e di 
Thanatos. Quando verranno infrante 
queste finestre? Quando riusciranno a 
entrare queste ombre? Sono già qui, 
incedono cercando di guardar dentro, 
le unghie contro il vetro. Quando 
saremo abbastanza coraggiosi da 
riuscire a infrangere quel vetro, aprire 
le porte del padiglione e lasciar 
entrare chi sta fuori, invitando a 
dividere il nostro spazio, e andar noi 
fuori a condividere il loro punto di 
vista? 

Se non vi è alcun processo di 
identificazione, se non vi è alcun ruolo 
da protagonista al quale possiamo 
ispirarci e illuderci di sostituire, allora 
forse queste video-ombre proiettate 
potrebbero essere le nostre proprie 
ombre, le finestre specchi, noi loro. 
Così Wodiczko ci porta a un altro 
livello ancora, quello dell’auto- 
referenzialità della Biennale, che poi 
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spesso non è altro che l’auto- 
referenzìalìtà autìstica della scena 
artistica contemporanea, basata su un 
processo dì valìdazìone per gli artisti 
sicuro e certificato. Nel padiglione 
della Polonia si incontra un Artista, 
non un Narcisista. Il sollievo è che 
l’arte contemporanea e con essa la 
video arte non è adolescenziale come 
si potrebbe temere, né chiusa in un 
discorso incomprensibile a chi non ne 
fa parte. Essa riguarda la collettività e 
ci guarda. 

NeM’intervista fatta a Wodiczko da 
John Rajchman contenuta nel 
catalogo della mostra, l’artista 
esplìcita la sua concezione della 


politica come creazione di uno spazio 
pubblico dove le persone condividono 
significati, si incontrano e si 
scontrano, costruiscono e mettono in 
questione la loro identità personale e 
collettiva. Se la dimensione politica 
dell’opera di Wodiczko va 
sottolineata, la politica, tuttavia, non è 
un semplice contenuto dell’arte, una 
sorta di soggetto che l’arte 
rappresenta e su cui l’arte si interroga. 
Detto altrimenti, l’arte che è politica 
non è necessariamente - meglio, non 
è quasi mai - arte a contenuto 
politico. Piuttosto, l’arte è politica 
quando riesce a creare configurazioni 
alternative dello spazio e del ruolo che 
le persone esercitano in esso. 
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Krzysztof Wodiczko, Coscie/Cuests, 
2009, video installation, 17 min., 
Courtesy of thè artist 
Profiie Foundation and Zacheta 
Nationai Caiiery ofArt, Warsaw 


Come ha acutamente osservato il 
filosofo francese Jacques Rancière: ” 
L’impegno non è una categoria 
propria deM’arte ( ). Ciò non significa 
che l’arte sia apolitica. Significa 
piuttosto che l’estetica ha la sua 
propria politica ( ). Una politica 
estetica si definisce sempre per un 
certa modalità di distribuzione del 
sensibile, una ri-configurazione delle 
forme percettive che sono date. ( ) 
Un’arte politica adeguata dovrebbe 
garantire la produzione di un doppio 


effetto: da un lato, la leggibilità di un 
significato politico, dall’altro, uno 
shock percettivo sensoriale causato 
dal perturbante, da ciò che resiste il 
processo di significazione.” (2004, p. 
63). 

Wodiczko è riuscito nell’irn^r^sa non 

banale di. rendere pplitica l’estetjca, 
immagini. Fotografia, cineiria, video. 
letteràlmente proiettando il 

padiglione della Polonia in uno spazio 

reale di incontro e scontro. 
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Sonar, La Ricerca Continua. Intervista Con 

Giorgia Taglietti 

Giulia Baldi 



Siamo all’Inizio di una nuova stagione 
di serate di musica, nei club. Il che 
significa che èappena finita quella 
delle giornate di musica, ai festival. 
Pace, ovviamente. Il minimo che 
possiamo fare èaccettare i cicli della 
vita, il massimo è imparare perfino a 
goderne. Però, non possiamo 
comunque dimenticare che, se i tempi 
dilatati dei club permettono 
l’approfondimento e l’analisi 
dell’esperienza, quelli intensi dei 
festival ne rappresentano l’esplosione 
e la sintesi 

E in questo senso, nessun festival in 
Europa (o nel mondo?) è importante 
per la musica elettronica come il 
Sonar di Barcellona: 16 anni di 
continua ricerca, caratterizzati dalla 
rara capacità di fare continui passi 
avanti (anche se, inevitabilmente. 


lungo la via può capitare di farne 
alcuni falsi). E questa edizione 2009 
ne è stata l’ennesima dimostrazione. 
Soprattutto durante il giorno (ma, 
sapendo scegliere e lasciarsi andare, 
anche durante la notte), la line up ha 
tanto celebrato i veri classici quanto si 
e’ aperta alle vere novità’, includendo 
artisti diversi, significativi e originali. 
Non a caso, non sono mancati 
momenti di esaltazione collettiva. 
Certo, non abbiamo sentito o ballato 
niente di “veramente nuovo” 

Ma siamo nell’era della post 
modernità e del remix culturale, è un 
errore aspettarsi delle rivoluzioni 
radicali. Quelle arriveranno forse tra 
qualche anno ancora (sempre a 
proposito di cicli ). Nel frattempo, si 
può’ gioire per il molto di “nuovo ora” 
che c’e in circolazione, per l’insieme 
imprevedibile e potente di suoni, 
strumenti, attitudini, estetiche, 
generazioni che caratterizza questo 
istante. E che ha caratterizzato questo 
Sonar. L’importante, come sempre, è 
imparare a distinguere i segnali dai 
rumori di fondo. Soprattutto in tempi 
di eccesso di informazione. E in 
questo senso niente è più utile di un 
festival ben pensato, un evento che. 


52 



evidentemente, tiene a mente il 
pubblico piuttosto che tutto il resto 
Un festival che, cosi’, riesce a 
coinvolgere gli sponsor e i partner 
giusti, creando sinergie a volte 
impreviste e sempre creative, come 
quella con la Red Bull Music Academy. 
E che, infatti, si sperimenta 
efficacemente nella comunicazione 
orizzontale, quella del web e dei social 
media, oltre che in quella verticale, dei 
media tradizionali . 



Per capire meglio le scelte presenti e 
future, abbiamo incontrato Georgia 
Taglietti, responsabile della 
comunicazione internazionale del 
festival. 

Giulia Baldi: Il Sonar e’ un festival in 
continua evoluzione, quali sono state 
le novità’ di quest’anno? 

Georgia Taglietti: Le novità sono state 
tante. Tra le piu’ interessanti direi la 
presenza di artisti affermati 
provenienti dai paesi piu’ diversi, 
come Siria, Congo, Etiopia, con Omar 


Souleyman , Konono ni e Mulatu 
Astatké and The Heliocentrics. Poi, per 
quest’anno c’e stata una pausa con il 
Sonar Cinema ma abbiamo creato il 
Sonar Kids, il festival dedicato agli 
under 14 che si e’ svolto la domenica 
durante il giorno, e che si e’ concluso 
con un dj set di 3 ore di Laurent 
Carnier preceduto da performances di 
artisti spagnoli come La Mala 
Rodriguez e internazionali come ACF 
e Carsten Nicolai, per introdurre i 
bambini alla musica elettronica. Ma 
che ha visto l’area trasformarsi anche 
con altri laboratori creativi per i piu’ 
piccoli, per esempio con l’illustratore 
Jordi Labanda, e con le attività’ 
preferite dai bambini un po’ piu’ 
grandi, come lo skating con le rampe 

Giulia Baldi: E che risposta avete 
avuto? 

Georgia Taglietti: La risposta per 
questo SonarKids é stata meravigliosa 
ed entusiasmante. Si é subito creata 
una connessione importantissima fra 
le generazioni: i bambini si divertono, i 
genitori si rilassano e tutti imparano 
qualcosa di nuovo! lo direi anche che i 
bambini si sono anche rilassati e i 
genitori sicuramente divertiti! Il set di 
Carnier ha raggiunto apici di gioia che 
non si vedevano dalle sue albe sul 
mare alla fine degli anni ’90! 
Probabilmente molti di quei genitori 
erano lì 10 anni fa 

Giulia Baldi: A proposito di pubblico. Il 
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Sonar e’ un festival che rappresenta a 
dir poco l’Europa ma in realtà tutto il 
mondo anche per il tipo di pubblico 
che riesce ad attrarre. Come si e’ 
trasformato negli anni? 

Georgia Taglietti: La mia impressione 
e’ che sia un pubblico che ormai 
conosce il Sonar, o perché c’e’ già’ 
stato o perché ne ha sentito parlare, 
per cui si muove tra i palchi e 
interagisce con la città in modo molto 
naturale. E questo permette che 
l’atmosfera nei giorni del festival sia 
sempre più rilassata. E poi, c’e’ sempre 
grande attenzione nei confronti delle 
proposte musicali. 



Giulia Baldi: A proposito della line up, 
invece. Il Sonar ha sempre dedicato 
grande attenzione ai classici come alle 
novità, ha rappresentato passato, 
presente e futuro della musica 
elettronica e d’avanguardia. Il primo 
giorno di questa edizione, per 
esempio, abbiamo visto sullo stesso 
palco prima l’esibizione di Jon 
Hopkins e Tim Exile con gli strumenti 


robotici di Roland Olbeter, quindi un 
anticipo di futuro e tecnologia, e poi i 
Konono n®l con la loro musica 
africana, quindi un passato che 
ritorna, perché di fatto si ballava agli 
stessi ritmi con cui si balla Jeff Mills. I 
media come reagiscono a queste 
commistioni? Le reazioni sono 
cambiate negli anni? 

Georgia Taglietti: Si sono evolute, nel 
senso che sono passate dalla 
posizione dei primi anni di scoperta e 
stupore o addirittura rigetto nei 
confronti del festival come evento, a 
quella piu’ recente di esperienza di 
approfondimento delle singole 
proposte e grande successo delle 
proposte meno commerciali o almeno 
meno evidenti. E poi sono sempre più 
interessati a capire come il festival e’ 
organizzato e come interagisce con la 
città, il pubblico, e gli stessi media. 

Giulia Baldi: Dal punto di vista della 
collaborazione e del supporto che 
avete sempre avuto da parte delle 
istituzioni e degli sponsor, come sono 
cambiate le cose? 

Georgia Taglietti: Le istituzioni e gli 
sponsor sono sempre attenti e 
partecipi, ma inevitabilmente, per via 
della situazione di incertezza 
economica complessiva, quest’anno i 
contributi sono diminuiti. La crisi 
economica, però, non deve essere 
necessariamente vissuta come una 
crisi creativa e culturale, poiché e’ 
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evidente che così non e’ Si può 
imparare ad offrire il meglio nei limiti 
di quello che la situazione permette di 
fare, e questo vale in generale, non 
solo rispetto ad un festival. Un 
momento difficile come la crisi può 
certo contaminare le idee creative, ma 
forse le può perfino aiutare a trovare 
delle nuove vie, altrettanto 
interessanti se non di più lo credo che 
il restyling, il ridimensionamento di 
questo Sonar (c’era una sala in meno, 
per esempio, al Sonar by Night) sia in 
realtà stato accettato e perfino 
apprezzato (il Sonar by Day e’ in realtà 
stato il più transitato di tutta la storia 
del festival) 

Giulia Baldi: La collaborazione con la 
RedBull , per esempio, e’ stata anche 
piu’ intensa che negli anni scorsi, e il 
Dome, il palco che ospitava le 
proposte della RedBull Music 
Academy, ha sicuramente 
rappresentato uno dei successi del 
Sonar by Day, con live e dj set di artisti 
emergenti di diverse nazionalità come 
Cecile (Italia), Debruit (Francia), Taras 
3000 (Russia), Dorian Concept 
(Austria), Cardopusher (Venezuela), 
Culoe de Song (Sudafrica). Una svolta 
intelligente, interessante, divertente, 
e probabilmente slegata dalle 
dinamiche più tradizionali del settore. 
Cosa possiamo aspettarci nel futuro 
dall’interazione tra queste due realtà 
‘illuminate’? 

Georgia Taglietti: lo credo che ci sia 


una coesione naturale fra il Sònar e la 
realtà de la RBMA. Questa volontà di 
ricerca di nuovi talenti across thè 
World é quello che forse più ci unisce. 
Speriamo di poter collaborare allo 
stesso livello il prossimo anno. 


Giulia Baldi: Di giorno, al Village, con il 
set del wizard Mills, lo showcases di 
Chostly International, le proposte di 
Huw Stephens della BBC e l’EdBanger 
Cazpashow(!), e’ stata una festa 
continua. Nella Hall, tra le 
sperimentazioni di Hopkins/Exile, il 
funk futuristico di Ebony Bones e la 
trance antica/moderna di Konono ni, 
le astrazioni digitali degli artisti della 
Raster Noton, si sono accumulate 
varietà’ ed energie per le prossime 10 
edizioni. Di notte e’ stato tutto un po’ 
piu’ diluito, ma i grandi show di Crace 
Jones e degli Orbitai, i live di Animai 
Collective , dei Fever Ray, dei 
Moderat, i set dance di James Murphy 
& Rat Mahoney e il mash up di bassi di 
Rustie, quelli electro e techno di 
SebastiAn, DeadmauB e Agoria, quello 
non potevano che intrattenere in 
felicità i migliaia di presenti Insomma, 
per noi del pubblico e’ stata una 
edizione da ricordare. Ora pero’ non 
potete che rilanciare! Quali le tue 
conclusioni, quindi, e quali le 
anticipazioni per la prossima edizione? 
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Georgia Taglietti: La prossima 
edizione? Non ne ho idea. Sempre in 
avanti comunque e sempre alla 
ricerca. Le conclusioni sono varie: 
approfondire il viaggio a nuove 
frontiere, dato il successo strepitoso 
di Omar Souleyman per esempio, e 


continuare a spinger più avanti le 
collaborazioni con artisti visionari 
prossimi al festival come Olbeter. Il 
futuro si può già intravedere. 


http://2009.sonar.es/es/ 
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Sommercamp + Workstation. Cultura 
Temporaneamente Autonoma 

Valeria Merlini 



Il 16 agosto la Haus der Kulturen der 
Welt di Berlino ha ospitato la 
presentazione dei lavori realizzati nel 
corso di sei giornate intensive di 
workshops aM’interno del progetto 
Sommercamp Workstation, evento 
concepito come laboratorio mobile 
per l’arte e i media nato 
dall’esperienza deM’importantissimo 
ex-centro di ricerca Tesla Medialab 
(www.tesla-berlin.de) . un progetto 
della durata complessiva di quattro 
mesi dislocato in più luoghi nella città 
di Berlino. 

Tre sono stati i temi portanti dai quali 
si sono sviluppati i workshops della 
prima parte del progetto, 
Sommercamp., \ sistemi di simulazione 
e di rappresentazione; la realizzazione 
di strumenti musicali e le procedure 
per ideare e organizzare progetti 


culturali. Il primo, curato da Martin 
Howse, ha mostrato alcuni esempi di 
simulazioni: da quella grafica di 
Jessica Rylan, a quella patabotanica di 
FOaM/Nik Caffney e Dave Criffiths, a 
quella urbana, sensibile ai paesaggi 
elettromagnetici di Martin 
Howse/xxxxx e di Julian Oliver. Il 
secondo, curato da Derek Holzer, ha 
presentato approcci diversi nella 
costruzione di strumenti musicali: 
dalle antenne di Ciat Lonbarde/Peter 
Blasser, che producono suoni 
reagendo ai movimenti dei presenti 
(basandosi sul principio del Theremin); 
ai particolari strumenti a corde di 
Halldor Ulfarsson, focalizzati sulla 
produzione di feedback; ai laptop 
acustici di Tore Honoré B0e, da lui 
intesi come “sculture sociali”. La terza 
tematica, curata dal Medialab Prado 
di Madrid, ha visto James Wallbank e 
Jordi Claramonte stimolare un 
approccio critico e creativo sul 
concetto di medialab e di arte 
operativa, mentre Adam Hyde ha 
illustrato come realizzare manuali 
FLOSS (Free/Libero/Open-Source 
Software) in tempi brevi. Una 
descrizione dettagliata dei singoli 
progetti è possibile consultarla sulle 
pagine Wiki di Sommercamp 
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Workstation. Sommercamp, oltre alla 
Haus der Kulturen der Welt, si è 
avvalso della struttura di Radialsystem 
per l’evento di inaugurazione. In 
quell’occasione Zoviet France, Matt 
Wand e Atau Tanaka hanno proposto 
una reinterpretazione di Variations VII 
di John Cage. 

Workstation sarà invece la seconda 
parte della manifestazione, 
maggiormente dedicata alla 
produzione di progetti (quattro 
residenze artistiche e un sussidio 
curatoriale), che si aprirà al pubblico 
dal 20 al 22 novembre presso Cenerai 
Public di Berlino e che vedrà presenti 
gli artisti con i loro progetti ed esperti 
del settore scientifico e tecnologico. 



Una piacevole chiacchierata proprio 
con il soundartist Derek Holzer 
(vecchia e sempre gradita conoscenza 
di Digicult, incontrato già da Claudia 
D’Alonzo per DigimagSl del Febbraio 
2008 neN’ambito del suo progetto 
Tonewheels con Sara Kolzter - 
http://www.digicult.it/digimag/articl 


e.asp?id=1067 . ma anche da Bertram 
Niessen neM’ambito del bellissimo 
progetto di suoni e architettura e 
spazi urbani, Tuned Cityne\ 

Digimag36 del Luglio/Agosto 2008 - 
http://www.digicult.it/digimag/articl 

e.asp?id=1232) . che ringrazio per il 
tempo dedicatomi, è stata occasione 
per indagare le origini e le strategie 
operative di questo progetto. 

Valeria Merlini: Da quale percorso 
nasce l’idea di Sommercamp 
Workstation! 

Derek Holzer: Sommercamp 
Workstation viene dall’esperienza di 
Tesla, storico medialab centripeto 
Berlinese per la realizzazione di 
progetti multimediali e tecnologici, 
dislocato presso il Podewils’sches 
Palais. All’Interno di quella struttura, la 
presenza del Tesla si era rivelata 
essere troppo vicina alla gestione 
complessiva del Podewils’sches 
Palais, tanto che a volte ne aveva 
subito la sua politica “conservativa”. 

Su più fronti, si rendeva 
particolarmente faticoso realizzare 
progetti in quel luogo. Per altri motivi 
poi Tesla non riusciva ad avere molto 
pubblico alle sue manifestazioni. La 
città, che aveva finanziato il progetto, 
non vedendo una grossa affluenza, 
una volta terminato il contratto non 
l’ha più rinnovato. Tesla ha pensato 
quindi di chiedere meno soldi 
proponendo di non utilizzare più 
quella struttura; ma i soldi e quel 
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luogo erano collegati. É stato quindi 
impossibile separare le due cose. Di 
conseguenza Tesla non è morto in 
senso assoluto, ma è venuto a 
mancare un supporto strutturale e un 
luogo dove fare le cose. Da qui 
Carsten Stabenow, Carsten Seiffarth e 
altre persone si sono unite e hanno 
formato l’organizzazione DOCK.L’idea 
che sta dietro a DOCK è quella di non 
cercare un nuovo luogo fisico come 
sede, ma di creare eventi usando le 
differenti risorse già esistenti a 
Berlino. L’idea di Sommercamp 
Workstation, quindi, è quella di unire 
risorse diverse provenienti da persone 
differenti: invitare sia persone a 
presentare workshops che 
partecipanti a frequentarli, creando un 
clima veramente sociale. 

Valeria Merlini: Questa strategia, 
pensata per aggirare le difficoltà 
imposte dalle politiche culturali della 
scena locale e per poter rendere 
possibili tali pratiche artistiche, è 
quindi fattibile nella città di Berlino? 

Derek Holzer: A Berlino non è 
necessario avere un luogo fisico fisso, 
perché ovunque ci sono infrastrutture. 
L’estate scorsa per Tuned City \o 
stesso nucleo di persone ha utilizzato 
le infrastrutture dell’Università 
Tecnica, diversi parchi pubblici e il 
grande studio di Funkhaus Berlin in 
Naiepastrasse, quindi strutture già 
esistenti. In questo periodo tutti 
parlano di sostenibilità, di cose 


rinnovabili ed è veramente uno spreco 
avviare ogni volta un posto nuovo. Ha 
più senso prendere le risorse esistenti 
e collegarle in modo intelligente. 



Valeria Merlini: Cosa significa per te 
medialab? 

Derek Hoizer: Quando ho vissuto in 
Olanda ho cercato di avviare un 
medialab. Trovo che l’idea di un 
medialab legato ad un luogo fisso sia 
un po’arcaica, un po’ fuori moda. 
Personalmente, non voglio criticare le 
altre forme di pratica nei medialabs, 
ma io sono più interessato a situazioni 
transitorie. Mi interessa creare una 
zona multiuso, veloce e 
temporaneamente autonoma. 
Sicuramente nel creare una situazione 
transitoria del tipo “facciamo qualcosa 
di veloce, in una settimana”, non devi 
preoccuparti del problema di una 
sostenibilità continua o di cose a 
lungo termine. Per esempio, negli anni 
’80 ci sono state molte iniziative 
veramente vitali che oggi sono finite. 
Le stesse persone che negli anni ’80 
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erano attive, ora si sono fermate e 
continuano a succhiare spazi, soldi e 
ossigeno. Ne ho viste molte di 
situazioni come queste e mi hanno 
oltremodo annoiato, oltre che essere 
state completamente uno spreco. 
Credo quindi che creare situazioni 
temporaneamente autonome sia 
molto più esaltante. È un modo per 
sfruttare gli elementi migliori delle 
organizzazioni esistenti, prenderne 
delle porzioni, configurarle e fare il 
passo successivo. 

Valeria Merlini: Ritieni che l’esempio 
di Sommercamp Workstation possa 
essere esportato? 

Derek Holzer: Si. È un dito puntato in 
una direzione. Credo che ogni 
situazione locale sia differente. 
Potrebbe essere interessante parlare 
di più con le persone del Medialb 
Prado per esempio, che sembrano 
organizzare numerosi eventi di questo 
tipo da diversi anni e in modi diversi. 
Loro hanno una cultura diversa, che si 
avvale di molto volontariato. Mettono 
insieme molte persone per lavorare su 
pochi progetti specifici. È un po’ 
l’opposto di qui: gli artisti si rivolgono 
a qualcuno per realizzare qualcosa e 
tutti i tecnici volontari vengono 
coinvolti nel progetto. Noi qui 
invitiamo artisti e tecnici e 
successivamente le persone vengono 
per apprendere da loro. Forse quel 
tipo di situazione funziona molto bene 


in Spagna, in quel contesto culturale 
specifico. Credo comunque che non ci 
sia una sfera magica che funzioni 
ovunque, ogni situazione è realmente 
differente e non puoi semplicemente 
provare a copiarla, incollarla ed 
esportarla. Non per battere 
nuovamente sulla cultura olandese, 
ma la sua idea tattica rispetto ai 
media è quella di esportarla ovunque: 
è come un flyer incollato su ogni 
cultura su cui riescono a mettere le 
mani. 

Valeria Merlini: Rispetto alla 
costruzione di strumentazioni 
analogiche ed elettroniche a discapito 
di un uso eccessivo e limitato di codici 
e di software, come hai applicato le 
tue idee e le tue conoscenze alla tua 
sezione di workshop? 

Derek Holzer: Riferendomi alla 
sessione di workshop che ho curato, 
posso dire che la costruzione di 
un’oggetto fisico è molto diversa dal 
programmare cose col computer, 
perché la programmazione non è per 
nulla visiva, nessuno la vede, ed è 
totalmente immaginaria. Di fatto non 
esiste. Se invece costruisci un oggetto 
fisico per produrre suoni, questo 
diviene sì uno strumento sonoro, ma 
anche uno strumento visivo. Credo 
che il piacere che le persone hanno 
avuto da Acoustic Laptops, Deerhorns 
e Hallodrophones sia più visivo che 
sonoro. 
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semplice. Volevo avere molte persone 
che condividessero uno stesso spazio, 
che facessero cose creative con le loro 
mani e che si divertissero nel farle. 

Non avevo grosse aspettative. Non mi 
aspettavo di vedere lavori geniali e 
sicuramente ci sono stati dei momenti 
belli, perché sono uscite delle cose 
piacevoli che non mi sarei aspettato. 


Valeria Merlini: Cosa ti aspettavi da 
Sommercampl Ti ritieni soddisfatto? 

Derek Holzer: Il mio obiettivo era 


http://www.sommercampworkstatio 

n.de/wiki/doku.php?id=start 
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Losing Yourself In The Whitetree. Robert 

Lippok E Ludovico Einaudi 

Alessandra Migani 


whitetree doudiand 



che ho ascoltato 
, il primo album di 
Whitetree, ho pensato ad un mio 
amico in viaggio , seduto di fronte ad 
una cascata ai piedi dell’Himalaya, in 
contemplazione con l’altezza e la 
profondità d/^^fidy^r^^^redo che il 
brano fosse . Whitetree 

nasce dalla collaborazione del pianista 
e compositore italiano Ludovico 
Einaudi ed i fratelli Robert Lippok 
(elaborazioni elettroniche) e Ronald 
Lippok (batteria), già parte del trio 
tedesco post-rock, To Rococo Rot, 
insieme a Stefan Schneider, al basso. 
0 ) 


Cloudiand, come le Faithfuì Handsdie\ 
racconto dello scrittore africano Amos 
Tutuola, The Palm-Wine Drinkard (Il 
bevitore di vino di palma) - a cui fra 
l’altro si ispira il nome del progetto - 
mi ha preso e trasportato, senza che 
me ne accorgessi, in un posto 
recondito dove ero mai stata, ma di 
cui avevo un’immagine molto vivida 
nella mente. Durante ogni viaggio 
musicale, la mente possiede infatti 
questa abilità meravigliosa di visitare 
luoghi nascosti, aN’interno di una 
dimensione spazio-temporale che, 
non necessariamente, segue le 
convenzioni a cui siamo abituati. 
C/oud/and asseconda questo 
processo, conversa direttamente con 
l’immaginazione dell’ascoltatore. 

Il suono che Ludovico Einaudi crea al 
pianoforte è incredibilmente 
evocativo, è capace di produrre 
un’energia molto speciale; unito poi, 
all’uso sapiente dell’esattezza ritmica 
dei suoni di Robert ed il tocco distinto 
della batteria di Ronald, le melodie 
crescono in un diramarsi di accordi 
magici. L’equilibrio fra le parti dà vita a 
dei brani in cui le note si uniscono, in 
una perfetta composizione di 
significati. 
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La collaborazione fra questi musicisti 
sembra fluire in maniera del tutto 
spontanea e naturale, non si avverte 
nessun momento di forzatura. In 
effetti, credo che per un musicista e 
compositore faccia parte di un 
processo naturale, quello di seguire la 
necessità di forzare le barriere dettate 
dalla separazione di generi e 
sperimentare così, nuove possibilità. 
Questo desiderio accomuna artisti che 
vengono da percorsi molto diversi, 
accademici o meno. Per esempio, il 
musicista e DJ Jeff Mills, che ha 
collaborato con la Montpellier 
Philharmonic Orchestra, definisce il 
rapporto fra classica ed elettronica 
come la possibilità di ‘condividere 
emozioni comuni ed elementi 
espressivi’. Queste emozioni comuni 
risuonano in maniera ancora più 
potente nel momento dell’esibizione 
dal vivo. 



I Whitetree hanno presentato il loro 
progetto, lo scorso 9 agosto, 
all’Interno del festival inglese Big Chili, 


nella splendida vallata del parco delle 
renne, vicino Eastnor Castle nel West 
Midlands(a circa tre ore di treno da 
Londra). In questo scenario 
estremamente suggestivo, già al 
diffondersi delle prime note del brano 
di apertura, Slow Ocean, il pubblico si 
è sistemato numeroso di fronte 
airOpen Air Stage. Sono molte le 
persone che, passando davanti al 
palco, sono rimaste affascinate dalla 
musica e si sono fermate ad ascoltare 
il live set. Alcuni hanno chiesto o 
controllato il programma per 
verificare e memorizzare il nome del 
gruppo. Tutti si sono lasciati 
trasportare dalle note dei Whitetree, 
sotto al sole delle 2 del pomeriggio, 
che ha reso inevitabilmente il 
pubblico sorridente e felice, dopo 
giornate di cieli grigi e pioggia. 

Il live set di Whitetree è stato 
accompagnato dai visuais di D-fuse, 
noto collettivo londinese di artisti e 
designers, fondato da Mike Faulkner, 
che lavora da anni nella produzione e 
istallazioni video e A/V live 
performances. Le immagini, proiettate 
su un unico schermo, sono state 
estrapolate dalle numerose riprese di 
un viaggio in oriente di qualche anno 
fa. Un progetto chiamato Latitude, 
realizzato durante 3 mesi di ricerca in 
China, sponsorizzato dal British 
CounciI e dall’Arts CounciI of England. 
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Le immagini iniziali sono quasi 
astratte, in movimento. Sono riprese 


da un treno, con un paesaggio che 
scorre velocemente davanti agli occhi 
dello spettatore. Poi edifici, numerosi, 
enormi, un landscape urbano 
iperreale. Le scene si ripetono in un 
loop ritmico. Mi chiedo se è così che 
suona una città. Un brusio di 
architetture, luci, percorsi di vita 
quotidiana, in un diramarsi di strade e 
storie. Le immagini che hanno chiuso 
il set sono invece immagini familiari, 
con delle riprese a livello strada: scene 
di una ragazzina quasi addormentata 
abbracciata alla mamma che guida un 
motorino nell’Intricato percorso 
urbano, si alternano ad altre di 
famiglie in viaggio per la città 
anch’esse su un motociclo. 

L’energia della musica, il viaggio 
personale di ognuno di noi, le 
immagini di architetture e spazi 
emotivi offerte da D-fuse, rendono 
questa esperienza davvero speciale. 
Cloudiand c\ consegna le chiavi di un 
sogno, invita lo spettatore a perdersi 
in una dimensione altra, per poi 
ritrovarsi, alla fine del viaggio. E’ stato 
quindi inevitabile chiedere proprio a 
Robert Lippok di raccontarci un po’ 
meglio di questo nuovo progetto. 



Alessandra Migani: Come è iniziata la 
collaborazione con Einaudi? Puoi dirci 
come vi siete incontrati e come avete 
deciso di iniziare questo progetto 
insieme? 

Robert Lippok: Ludovico ha visto uno 
show di To Rococo Rot a Milano. Alla 
fine del concerto, ci ha raggiunto nel 
backstage e ci ha detto che era 
interessato a collaborare con noi. Nel 
2006 ha invitato me e mio fratello 
Ronald a Milano, per lavorare su del 
nuovo materiale. Abbiamo passato 
quattro giorni nella sala prove ed 
improvvisato molto. Siamo arrivati ad 
un risultato molto velocemente. La 
cosa divertente è che Ludovico ha 
organizzato un intero tour, subito 
dopo le prove. Infatti abbiamo iniziato 
il giorno dopo, esibendoci al Teatro 
Politeama di Palermo. Ludovico era 
sicuro che avremmo creato qualcosa 
di buono. Subito dopo il tour abbiamo 
avuto la sensazione che avremmo 
dovuto continuare e registrare i pezzi 
in uno studio. Così all’Inizio del 2007 
siamo andati a registrare al Planet Roc 
Studios di Berlino, all’Interno 
deN’edificio dove operava la stazione 
radio CDR. Le registrazioni sono 
avvenute durante la tempesta più 
grande avvenuta in Europa negli ultimi 
venti anni, Kyrill (2). 

Alessandra Migani: Come ha 
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funzionato il processo creativo fra voi 
tre? 

Robert Lippok: Lavorare con Ludovico 
e Ronald è puro divertimento. Accade 
in maniera veloce. L’intero album è 
stato praticamente concepito durate i 
giorni in sala prove a Milano. In certi 
momenti ho tirato fuori un tema o 
solamente una struttura ritmica. 
Mercury sands è costruita su un pezzo 
del mio album Robot del 2006. Ho 
suonato il pezzo e Ludovico ha 
aggiunto questa fantastica melodia 
leggera, mentre Ronald le percussioni. 
Altri pezzi sono stati iniziati da 
Ludovico. Lui è una sorgente di 
bellissime melodie. È veramente 
incredibile. Non appena tocca il suo 
strumento, inizia a diffondere musica 
neM’aria. Inoltre Ronald e Ludovico 
hanno una connessione molto 
speciale in termini di ritmo. È quasi 
come un voodoo, difficile da capire, 
anche per me. 

Alessandra Miganh II nome Whitetree 
è ispirato ad una novella dello 
scrittore africano, Amos Tutuola, 
intitolata The Palm-Wine Drinkard{\\ 
bevitore di vino di palma). Come mai 
avete parlato di questa novella e 
perché la scelta di questo nome in 
particolare? 

Robert Lippok: Nell’estate del 2007 
abbiamo lavorato con Ludovico ad 
una rappresentazione teatrale diretta 
da Luca Ronconi. La rappresentazione 


era tratta dal libro di Tutuola, Il 
bevitore di vino di palma. Il libro è 
stato suggerito da un’ispirazione del 
drammaturgo Cesare Mazzonis, che 
ha scritto la sceneggiatura per lo 
spettacolo teatrale. Eravamo molto 
contenti di questa scelta perché non 
sapevamo molto del lavoro di Tutuola, 
ma eravamo molto curiosi di 
approfondire la nostra conoscenza. 
L’albero bianco è un posto molto 
ambivalente. Un po’ paradiso, un po’ 
jazz club e bisca. Uno spazio folle che 
racchiude bellezza ed oscurità. Molto 
magnetico. 



Alessandra Miganh Ho letto il 
racconto e l’albero bianco è un posto 
incredibile, governato dalla Madre- 
Fedele, che si prende cura di persone 
in difficoltà e sottoposte a punizioni, 
offrendo un posto dove stare, cibo e 
vino a volontà e dove le persone 
ballano ogni sera. È descritto come un 
posto dove le persone possono 
dimenticare dei tormenti del passato, 
ma per entrare nell’albero devono 
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vendere la propria morte e affittare la 
propria paura. Che cosa rappresenta 
l’albero bianco per te? 

Robert Lippok: Per me rappresenta il 
percorso irregolare della vita e la 
consolazione che arriva a volte in 
maniera del tutto inaspettata. Il libro 
ha un po’ cambiato la mia buona 
vecchia visione cattolica del bene e 
del male. Nella cultura africana le cose 
non sembrano così semplici e chiare. 
L’albero bianco rappresenta il riposo, 
la guarigione, ma anche la violenza ed 
il caos. 

Alessandra Migani: I suoni di 
Cloudiand sono molto evocativi. Avevi 
delle immagini in mente mentre 
creavi la musica? 

Robert Lippok: Ovviamente posso 
parlare solo per me stesso. Direi più 
che immagini avevo in mente delle 
sfumature e/o qualità di luce 
differenti. Alcuni pezzi sono così 
densi, come materia oscura, altri sono 
luminosi come una lucertola gialla 
seduta sopra un pezzo di criptonite 
che riflette il sole. 

Alessandra Migani: Pensando a delle 
immagini per la vostra musica, credo 
che i visuais di D-Fuse durante il 
vostro concerto al Big Chili, hanno 
funzionato molto bene. Pensate di 
avere altre collaborazioni di questo 
genere? 


vedere cosa D-Fuse ha fatto per noi. 
Abbiamo avuto solamente una 
conversazione veloce prima dello 
show e ci siamo affidati totalmente al 
senso per le immagini di Mike (3). Hai 
detto che ha funzionato bene, ne 
sono felice. Certe volte vorresti 
allontanarti dal tuo stesso concerto 
per guardarlo dal di fronte, ma non si 
può avere tutto. Durante il nostro 
primo tour nel 2006, abbiamo 
lavorato con il collettivo video di 
Berlino, Visomat. Ma penso che la 
nostra musica funziona bene anche 
senza visuais. Mi piace quando ogni 
persona nel pubblico ha il suo piccolo 
proiettore interno e riesce a proiettare 
ogni possibile immagine nello spazio 
interno del cranio. Certe volte, dopo 
uno show, alcune persone sono 
venute da noi a dirci cosa hanno visto. 



Img: Latitude screenshot, courtesy by 
D-Fuse 


Alessandra Migani: Puoi dirmi della 
tua esperienza in tour con Whitetree 
ed in particolare al Big Chili? 


Robert Lippok: Non abbiamo potuto 
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Robert Lippok: Non siamo una band 
rock’n’roll, per noi un tour non 
significa stare tre mesi in giro. Non 
abbiamo suonato molti concerti 
quest’anno. Mi piace molto suonare 
dal vivo e soprattutto suonare su 
palchi molto grandi. Mi dà la 
possibilità di ascoltare la nostra 
musica ad un volume e potenza 
differenti. Il contesto dal vivo 
aggiunge davvero molto alla musica. 
Ed in un certo modo, il pubblico 
comprende la musica ad un livello 
diverso quando vede i musicisti 
esibirsi dal vivo. Il Big Chili è stato 
fantastico. Realizzato con molto 
amore ed una certa follia. Con tante 
belle idea a lato del programma 
musicale. Mi sono piaciuti in 
particolare lo zombie gigante ed i 
vestiti bianchi appesi ad un albero, 
illuminati dal movimento delle 
biciclette (4). Penso che sia stato il 
festival migliore dove sono mai stato. 


Note 

1 - To Rococo Rot si sono esibiti al Big 
Chili Festival l’B Agosto scorso, 
presentando inoltre dei brani inediti 


tratti da un album che verrà 
pubblicato agli inizi del prossimo 
anno. 

2 - Kyrii è il titolo del secondo brano 
contenuto in Cloudiand. 

3 - Mike Faulkner è il fondatore del 
collettivo inglese D-Fuse. 

4 - Robert si riferisce a Visions of 
Angels, ispirato a William Blake e 
realizzato da Electric Pedais, come 
parte di The Art Trail al Big Chili. Si 
tratta di un’istallazione che prevede 
l’intervento degli spettatori (invitati a 
pedalare su delle biciclette fisse), che 
riporta in vita le visioni angeliche di 
Blake in forma di abiti bianchi, in 
mezzo ai rami di una vecchia quercia. 


http://www.myspace.com/whitetree 

space 

www.ludovicoeinaudi.com 

http://www.myspace.com/torococor 

pt 

www.biqchill.net 

www.dfuse.com 
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Contour 2009: Video E Rappresentazione 

Storica 

Lucrezia Cippitelli 



Per la sua quarta edizione, la Biennale 
di Video di Mecheien (Belgio) Contour 
ha aperto le porte a un curatore ed 
artisti di fama internazionale. 

La Biennale si è inaugurata il 15 agosto 
scorso con il titolo Hidden In 
Remembrance Is The Silent Memory 
Of Our Future: un concept 
complicato, che punta far emergere 
neirimmaginario collettivo la storia ed 
il presente, il passato come elemento 
chiave per capire il futuro. 

La curatrice, Katerina Cregos, che 
stata fino al 2007 a capo delle attività 
espositive di Argos a Bruxelles, è 
riuscita nell’Intento di dare una 
risonanza internazionale ad un evento 
che fino alla scorsa edizione si 
presentava come prettamente locale, 
orientato a dare spazio a progetti 


genericamente video e prettamente 
collegati alla ricerca di nuove 
generazioni dell’area 
belga/fiamminga. 

La Cregos invece, che pur se con base 
a Bruxelles ha origini greche ed opera 
da anni neM’orbita delle arti visive 
internazionali (pur se con un occhio 
politico e critico che l’aveva portata a 
realizzare, ben prima del fallimento 
della Manifesta di Cipro del 2006, 
Leaps ofFaith, un complesso progetto 
espositivo proprio nella Nicosia 
spaccata a metà tra Turchia e Grecia), 
ha avuto il merito di riuscire ad 
inserire nel contesto globale una 
kermesse che ha profonde radici 
localistiche. 



A metà strada tra Bruxelles ed 
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Anversa, Mecheien (o Malìnes 
secondo al dicitura francofona) è una 
città di provincia delle Fiandre 
settentrionali. Ricca, prospera, 
borghese, benestante, calma e 
silenziosa: queste forse le 
caratteristiche principali di un centro 
abitato che conta meno di cento mila 
abitanti ed è intento a costruire 
intorno a sé un’aura culturale che lo 
faccia uscire dal torpore e dia un 
segnale di contemporaneità. In Belgio 
in fondo (o meglio ancora, nelle 
piccole Fiandre, l’area settentrionale 
in cui si parla olandese di questo 
piccolo paese spaccato in due), già 
almeno due città sono riuscite a 
costruire intorno a sé una credibilità 
che vada oltre la bellezza della piazza 
centrale, dei canali, degli edifici tipici 
dell’epoca d’oro fiamminga. 

Basti pensare ad Anversa, diventata la 
capitale europea del fashion, che 
ospita il Mukha, Extracity ed una 
operosa Casa della fotografia. Cent (o 
Cand) poi, che grazie al Vooruit lavora 
su cinema e nuovi media (va ricordata 
la rassegna, di cui avevo parlato nel 
numero 39 di Digimag dello scorso 
Novembre 2008, Almost Cinema) . 

Se quest’area d’Europa inizia a spartire 
con l’Olanda un interesse per la 
cultura digitali at large, 
l’amministrazione di Mecheien sembra 
essersi fatta i suoi calcoli, un po’ come 
è successo negli ultimi due decenni a 
molte città del pianeta spesso 


misconosciute: basta fare una 
Biennale et voilà, come per magia la 
città esiste sulle carte geografiche e 
diventa meta di turismo culturale. 

Non è un caso, per concludere questa 
deriva sulle politiche culturali, che la 
caratteristica della kermesse sia quella 
di ospitare i video in diversi edifici 
storici disseminati nella città. Lo 
sottolinea lo stesso comunicato 
stampa di Contour: ‘Mecheien ospita 
un’iniziativa unica per coloro che sono 
interessati nel contemporaneo e nello 
stesso tempo alla storia 
architettonica». 

Ed è così che un languido ed 
incredibilmente assolato sabato 
pomeriggio di tarda estate nordica si è 
trasformata in una piacevole 
passeggiata tra edifici rinascimentali e 
tardo gotici, strade di ciottoli, 
lungocanali arredati con tavolini e 
terrazze, visite a chiese sconsacrate, 
ex ospedali, ex manifatture, l’edificio 
comunale. 



Il titolo di questa quarta edizione di 
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Contour 2009 allude, come si diceva, 
alla storia: ‘la prova, sostiene la sua 
importanza e indaga questioni di 
rappresentazione storica e 
storiografia». Non è un caso che si 
parla dei processi storici globali nel 
2009: a ventanni dalla caduta del 
Muro di Berlino, gli artisti sembrano 
pronti a ridiscutere la cronaca recente, 
a riscriverla con occhi diversi, 
mettendo fuoco avvenimenti e storie 
che nel presente conflittuale che 
stiamo vivendo assumono il valore di 
sintomi, elementi premonitori, 
metafore, simboli. 

L’intento riesce a farsi strada 
coerentemente aN’interno delle scelte 
curatoriali operate dalla Cregos. Se 
qualcosa salta agli occhi dopo averi 
visitato Contour 2009 (oltre alle 
evidenti questioni di politica culturale 
ed autoaffermazione della città), è un 
senso profondo di pesantezza, 
spaesamento, cinismo lucido nel 
riflettere sui percorsi storici che ci 
hanno condotto a un oggi in crisi. 

Il video di Herman Asselberghs Black 
Box, commissionato appositamente 
dalla Biennale (così come altri lavori 
presenti tra cui quello vippissimo di 
Eija-Liisa Ahtila), è forse uno dei lavori 
più riusciti, pur nella sua 
apparentemente semplicità 
installativa e la sua breve durata. Il 
video dichiara che l’inizio del nostro 
presente, del millennio nel quale 
viviamo, non è segnato dall’inizio del 


2000 nel calendario, ma dalle 
manifestazioni internazionali contro la 
seconda guerra in Iraq, del 15 febbraio 
2003. Il mondo che va alla deriva 
come lo conosciamo oggi, inizia con le 
proteste contro la decisione del 
governo di Washington di attaccare 
Baghdad. Prima ancora delle 
immagini di morte e quelle dei 
giornalisti embedded, 
l’artista/videomaker e critico 
cinematografico nato a Mecheien ma 
di base a Bruxelles, ci fa vedere l’inizio 
del XXI secolo attraverso le immagini 
delle manifestazioni girate da mani 
diverse in tutto il mondo e caricate su 
You Tube. Quello che abbiamo davanti 
sono i riflessi di quei momenti: le 
immagini sono sfocate, virate in grigio 
e nero, rese astratte. Quelli che si 
muovono davanti a noi sembrano 
fantasmi. La narrazione è portata 
avanti da una voce che bisbiglia (e poi 
dichiara sempre più ad alta voce) che 
è solo a partire dal presente che siamo 
in grado di dare un valore agli 
avvenimenti del passato. Il video è 
anche uno dei pochi lavori presentati 
che cercano di rimediare e riflettere lo 
stesso mezzo del video ed il suo uso 
nell’ambito di una mostra. Questo già 
a partire dal titolo. 

Uno dei limiti fondamentali della 
messa in mostra dei video nel 
contesto dell’Arte Contemporanea, è 
infatti spesso quello di non tenere in 
conto i fattori temporali del video e 
quelli ambientali. Mentre sarebbe 
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forse meglio mettere in mostra i video 
non airinterno di sale espositive ma in 
una sala cinematografica, con audio 
appropriato e poltrone, per 
predisporre il pubblico a seguire 
l’evoluzione narrativa (oggettiva od 
astratta che sia) del video, nel 
contesto dell’arte contemporanea si 
continuano ad esibire i video nei black 
box, dove lo spettatore medio passa 
qualche decina di secondi per poi 
andarsene. Black Box <^\oca anche 
sullo spazio in cui è proiettato. I toni 
bassi ed il bianco e nero rendono il 
video quasi invisibile, lasciando lo 
spettatore al buio e spaesato nella 
sala nera in cui è proiettato. La voce 
che sussurra sempre la stessa frase ti 
mette in uno stato di allerta e di 
tensione; le immagini in grigio e nero 
rese astratte alzano tensione e 
curiosità verso qualcosa che sembra 
in procinto di succedere. E’ proprio a 
questo punto che lo spettatore 
capisce il senso del video ed è proprio 
allora che questo ricomincia da capo, 
in un loop senza soluzione di 
continuità. 



L’attesissimo video di Eija-Liisa Ahtila 
Where is where? sembra invece la 
riproposizione di un’estetica già 
adottata dall’artista finlandese in tutti 
i suoi lavori precedenti: una 
proiezione multicanale su cinque 
enormi schermi installati nel black 
box. La narrazione è così dissociata in 
cinque punti di vista diversi ma 
simultanei. La storia narrata è la 
riproposizione di un avvenimento di 
sangue che ha avuto luogo in Algeria 
negli anni Cinquanta. Una storia che 
ha avuto luogo nell’Algeria allora 
occupata dalla Francia e che riporta 
furbamente alla mente un vago 
passato coloniale; il confronto e 
conflitto tra mondo musulmano e 
quello occidentale; scene di guerra, di 
violenza e di fuga che sembrano 
quelle generiche che le tv mondiali 
portano sullo schermo di casa ogni 
giorno; la prospettiva personale 
dell’artista ed i suoi sogni ad occhi 
aperti. 57 minuti di video impossibili 
da sostenere: un pamphlet post- 
moderno perfettamente girato, 
sonorizzato, installato, orchestrato 
che gioca con l’immaginario comune 
del musulmano che è forse buono e 
forse cattivo, la mala coscienza 
dell’Occidente, la morte, la paura, il 
conflitto. Manca uno statemente, un 
punto di vista, una partecipazione 
epica: tutto è troppo bello, perfetto, 
politicamente corretto e lungo perché 
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possa veramente catturare. 

Da ricordare infine (ma il lavori 
presentati alla Biennale sono ben 18 
realizzati da 12 diversi artisti), la 
partecipazione del collettivo russo 
Chto Deiat, il cui lavoro consiste in 
due video ed un giornale 
autoprodotto e distribuito al pubblico. 
Perestroika Songspieh The victory 
over thè Coup e Chronicles of 
Perestroika, entrambi del 2008, sono 
due video che vanno fruiti in 
sequenza. Il primo è la narrazione 
della costruzione della “democrazia” in 
Russia dopo la messa a fine del 
tentativo di colpo di stato 
restauratore del 1991; il secondo è un 
assemblaggio di video sulle proteste 
per le strade di San Pietroburgo tra il 
1987 ed il 1991. Entrambi insieme 


narrano di fatto la fine definitiva 
deirunione sovietica e del mondo 
bipolare post Guerra fredda. Mentre il 
secondo consiste neN’editing di 
materiale documentario, il primo è 
pura fiction ed è realizzato come una 
tragedia greca, nella quale uno 
coriforo narra gli avvenimenti 
accompagnato da un coro che canta o 
commenta la cronaca di quei giorni, 
mixando la tradizione canora russa 
con battute e giochi di parole 
sull’instaurazione di una democrazia 
basata sul commercio, le 
multinazionali ed il capitalismo. Il 
progetto di Chto Deiat è stato 
censurato nella Russia post sovietica. 


http://www.contour2009.be/en/ho 

me/ 
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Balìnt Bolygo’ E Le Macchine Magiche 

Sìlvia Scaravaggi 
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Bàlìnt Bolygó, di origine ungherese ma 
residente a Londra, classe 1976, è 
apparentemente un artista impegnato 
con la scienza. La sua storia familiare 
sembrerebbe confermarlo, nato da 
genitori scienziati, Boligó stesso 
dichiara di aver avuto questo mondo 
come punto di riferimento iniziale per 
i propri esperimenti e per la propria 
crescita culturale. Parlando con Balìnt 
però si scopre che, benché la 
matematica, la fisica e la chimica, 
siano stati punti di riferimento 
significativi per lo sviluppo dì una 
personale poetica, nel percorso della 
sua attività artistica non vuol creare 
oggetti e sculture che siano 
scientificamente rilevanti, bensì 
esplorare quello spazio mentale che 
avvicina arte e scienza e da sempre le 


rende uniche e unite. 

La scienza, dunque, si rivela nel fare 
artistico dando origine ad oggetti, 
sculture, installazioni e visioni ricche 
di fascino e di mistero, in cui luce, 
colore e geometrie vincono la 
diffidenza dello spettatore, 
offrendogli un’immersione in una 
realtà magica e onìrica che indaga la 
processualità, lo scorrere del tempo e 
l’emergere delle forze naturali dietro 
^^i9amàabuian\a mente kJe^^fiimirlóght 
Drawings 

Tra le opere relativamente più datate, 
(2001) o 

(2001-2004), son^^^g 
gf^^^^e/pendolo costruite per 
generare disegni e grafie con un moto 
armonico. Un’opera come 

(2001) è invece una macchina 
che sviluppa un processo 
concettualmente più complesso: un 
gommone dotato di motore che 
spruzza pittura in grandi cerchi 
concentrici senza soluzione di 
continuità e seguendo le leggi della 
più assoluta^^^l^^/^macchina 
per improbabili segnaletiche stradali e 
un marchingegno per un’evoluzione 
urbana dell’ 
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Nelle macchine di Bàlint Bolygó si 
confrontano diverse teorie 
scientifiche ed artistiche; le 
ambientazioni immaginifiche che egli 
crea acquistano maggiore forza visiva 
ed emozionale quando entrano in 
contatto con l’azione dello spettatore 
che può attivare pendoli, corde, 
puleggie, determinando così 
parzialmente il moto e il prodotto 
delle opere, che ogni volta 
restituiscono una nuova 
interpretazione di forme, colori e luci. 
Più recentemente, Mappings {200S) 
crea un mondo di sfere e cartografie 
di volta in volta differenti, e Trace 
(2008) indaga il significato della 
rappresentazione umana generata 
dalla tecnologia, reintepretandola 
attraverso un processo meccanico. 

Silvia Scaravaggi: Partiamo da una 
delle tue ultime opere: Epicycloid 
[Laser ThereminJ {2009). Stai 
lavorando attorno al live human 
interaction? È un tema importante per 
te? È nuovo nel tuo percorso o sei 


sempre stato interessato a questo 
aspetto? 

Balint Boligó: Epicycloidoscope 'm un 
certo senso prende avvio da un lavoro 
precedente in cui mi baso 
sull’interazione umana affinché 
avvenga qualcosa di visivo. Così ho 
capito che non sempre il pubblico 
interagisce con i nuovi oggetti nel 
modo che inizialmente ti aspetti, ed è 
qualcosa che realmente mi interessa. 
Le mie opere cercano sempre di 
coinvolgere lo spettatore in qualche 
modo, anche quando si tratta di 
spingere semplicemente un pendolo o 
dar vita a degli eventi con sensori di 
movimento. Penso che gli umani 
abbiamo un meccanismo costruito 
aN’interno che si basa su tutti i sensi 
incluso il tatto quando si confrontano 
con un nuovo oggetto o una scultura. 
L’esplorazione attraverso la curiosità 
umana è un percorso che sto 
cercando di avviare. 

Silvia Scaravaggi: Quali sono le idee 
principali che sviluppi nelle tue opere? 

Balint Boligó: L’esplorazione del 
tempo con oggetti tridimensionali o 
con sculture time-based è un 
elemento che evidente in tutti i miei 
lavori. Il processo e, naturalmente, il 
tempo che il processo stesso richiede, 
sono componenti che cerco di 
mostrare come parte dell’opera o 
dell’oggetto. 
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Silvia Scaravaggi: Quanto vuoi 
controllare il funzionamento delle tue 
macchine e il risultato di ogni 
processo? 

Baiint Boligó: Il processo che sta 
dietro alla costruzione e al controllo 
delle macchine che creo è davvero 
interessante. Come per ogni macchina 
ho in mente un’azione o un obiettivo 
specifico quando la costruisco, così 
ognuna ha solitamente delle varianti o 
inaccuratezze che mostrano i limiti del 
sistema. La mia attività esplora il 
nucleo di significati che si situa tra 
quest’urgenza di “controllo” e il 
margine sufficiente affinché 
l’inaccuratezza o un “incidente felice” 
si manifestino. È semplicemente 
impossibile ripetere alcuni fenomeni, 
anche se il risultato proviene da un 
processo meccanico. L’esplorazione di 
questa zona tra ordine e caos è 
davvero accattivante. 



Silvia Scaravaggi: Quanto ha a che 
fare la tua attività con l’idea di 
consapevolezza? 


Baiint Boligó: Penso che ci siano 
diversi livelli di consapevolezza 
durante la costruzione delle mie 
opere. Le fasi iniziali di concezione, 
innovazione, ingegneria e 
fabbricazione delle macchine sono 
tutte connesse a decisioni 
consapevoli e sono scientificamente 
metodiche. Una volta che il 
meccanismo prende forma, si avvia un 
processo più liberatorio 
nell’interazione con le macchine. Le 
visioni artistiche di spazio, 
composizione, linea e colore 
rappresentano tutte elementi 
affrontati inconsciamente. 
L’esplorazione della casualità e della 
possibilità che alcuni imprevedibili 
fenomeni accadano possono spesso 
essere il risultato di un passaggio 
mentale che si oppone a nozioni 
preconcette. 

Silvia Scaravaggi: Avviene uno 
scontro tra conoscenza e controllo, 
nel fare esperienza delle tue opere? 

Baiint Boligó: Penso sia più un dialogo 
tra le due cose. La conoscenza è 
qualcosa che la gente naturalmente 
associa alla scientific art, e senza 
dubbio la mia attività è in questo 
senso evocativa. Nonostante le 
estetiche del mio lavoro possano 
riferirsi a questa sfera, le mie opere 
non sono apparati scientifici, o 
modelli dimostrativi da laboratorio. La 
funzione dei miei meccanismi è di 
controllare alcuni aspetti della 
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creazione delle immagini, sia che si 
tratti di proiezione di incisioni, di 
disegni o disegni di luce. Questo 
controllo è flessibile, talvolta è 
interamente demandato alla 
macchina e la presenza dell’artista è 
nascosta. 

Silvia Scaravaggi: Puoi descrivere il 
modo in cui usi, invece, tempo e luce 
nel tuo lavoro? 

Balint Boligó: Mi sono interessato 
aM’utilizzo di luce e tempo fin dal mio 
progetto a Firenze di esposizione 
fotografica prolungata {Florence Ughi 
Drawings, 2002). Ho utilizzato un 
puntatore laser e un pendolo costruito 
artigianalmente, per creare disegni 
laser sulle sculture di Firenze. Più 
recentemente ho utilizzato questi due 
elementi negli oggetti e nelle 
installazioni. La luce, in qualsiasi 
momento dato, è un fenomeno 
temporaneo; un cambiamento delle 
condizioni di luminosità può generare 
un’esperienza completamente diversa 
di uno spazio. Così come molte delle 
mie macchine da disegno generano i 
disegni stessi come prodotti dello 
scorrere del tempo durante il 
processo di realizzazione, così i miei 
Hght M/or/fs costituiscono una serie di 
momenti unici che spesso non si 
possono ripetere e che sono 
realmente unici in qualsiasi tempo. 
Questo rende interessante il lavoro 
con la luce, considerando anche che 
esso ha una maggiore risonanza con il 


tema della memoria e con le emozioni 
associate ad essa. 


• ¥ * 



Silvia Scaravaggi: Quanto la 
tecnologia può cambiare il modo in 
cui lo spettatore vede le cose, con 
riferimento delle tue opere? 

Balint Boligó: Sebbene io utilizzi la 
tecnologia aN’interno dei miei lavori, 
non considero tecnologico quello che 
faccio. Cerco di restare informato 
attraverso il web e la stampa, ma non 
desidero usare gli ultimi prodotti della 
ricerca per il gusto di usarli. In un 
certo senso, il mio lavoro approccia la 
tecnologia da una prospettiva più 
vaga. Cerco di utilizzare le estetiche 
delle tecnologie passate, usualmente 
associate con il Novecento più che 
con l’attualità. Penso che la tecnologia 
odierna abbia miniaturizzato ogni 
cosa in piccole scatole che sembrano 
poter fare qualsiasi cosa pensabile, e 
che questo abbia lasciato le persone 
completamente isolate dalla 
tecnologia. Ci si può immaginare che 
un computer generi qualsiasi cosa 
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senza che ci si chieda da dove 
proviene. Non possiamo vedere gli 
elettroni muoversi attorno ai circuiti e 
ci sono sempre meno parti in 
movimento nei nostri gadgets. Non ci 
poniamo più domande, 
semplicemente accettiamo queste 
realtà. Vedere un semplice pendolo 
disegnare un diagramma matematico 
potrebbe essere frutto del lavoro di un 
computer; in questo senso la 
tecnologia del passato diventa 
fortemente significativa in contrasto 
con la nostra era informatica. Cerco 
sempre di rivelare la tecnologia che 
sta dietro ai miei lavori, rendendola 
accessibile e trasparente, così che non 
sia una scatola a fare qualcosa, ma un 


oggetto che può essere esplorato 
visivamente e opere che rivelano la 
realtà che sta alla base del sistema. 

Silvia Scaravaggi: L’arte può farci 
comprendere meglio il mondo in cui 
viviamo? 

Balint Boligó: Qualsiasi cosa che ci 
faccia realizzare che siamo vivi e che 
cosa significhi vivere nel nostro 
ecosistema, può contribuire ad una 
miglior comprensione del mondo. 
Credo che l’arte insieme alle altre 
discipline faccia questo. 


www.baiintbolyqo.com 
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Architetture, Visioni E Apparati Effimeri 

Marvin Milanese 



Sembrano oramai lontani i tempi in 
cui i primi Vj entravano in scena nei 
locali notturni illuminando il 
dancefloor. 

Il live video in questi ultimi anni ha 
ampliato enormemente i suoi confini 
entrando e sovrapponendosi a 
discipline visuali e artistiche parallele, 
rappresentando oggi un vero e 
proprio strumento di comunicazione 
che permette di spaziare da progetti 
artistici per lo più rappresentati da 
performance e video installazioni a 
progetti strettamente commerciali, 
arrivando a invadere il mondo 
deM’advertising con proposte creative 
e innovatrici. 

Il numero sempre maggiore di 
software nati per soddisfare ogni tipo 
di esigenza ha permesso a tutti gli 
appassionati di sbizzarrirsi e di creare 
scenografie video che fino a una 


decina di anni fa potevano risultare 
impensabili. 

L’introduzione del mappingè stato 
senz’altro uno degli aspetti più 
interessanti di quest’ ultimo decennio 
nel campo del live video. Capita 
spesso oggi di vedere in rete 
performance e video installazioni con 
una forte componente architettonica, 
che hanno iniziato ad utilizzare 
supporti sempre più lontani dalle 
classiche superfici di proiezione su 
schermo a 4:3, per avvolgere invece il 
pubblico in ambienti più immersivi e 
dinamici grazie aM’utilizzo di proiezioni 
estese multiscreen oppure 
proiettando direttamente le immagini 
su pareti e oggetti preesistenti. 

E’ ora quindi il turno delle 
presentazioni per un’ altro gruppo che 
è riuscito a fare del mapping il suo 
punto di forza: Apparati Effimeri, 
collettivo di video artisti nato a 
Bologna nel 2008, che si occupa di 
progettare e sviluppare ambienti visivi 
unici e funzionali agli spazi, 
valorizzando qualsiasi tipo di 
ambiente. 

Apparati Effimeri è formato da Marco 
Crassivaro, Federico Bigi e Roberto 
Fazio, tre giovani italiani con un 
grande talento che presentano i loro 
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progetti personali sotto il nome di 
Mcfly, Lardz, Crassivaro, partecipando 
a eventi, festival e meeting nazionali 
ed internazionali. Ho avuto modo di 
fare due chiacchiere con loro per 
un’intervista che ci spiegherà meglio 
dove si sta dirigendo il live video oggi 
e quali possono essere i suoi sviluppi 
futuri. 



Marvin Milanese: Ciao ragazzi 
raccontateci un po’ come nasce l’idea 
di Apparati Effimeri? 

Apparati Effimeri: Ci siamo conosciuti 
condividendo le consolle video di 
festival di musica elettronica ed eventi 
di visual art e vjing. L’idea di Apparati 
Effimeri nasce dall’incontro delle 
nostre personali esperienze artistiche. 
Marco Crassivaro proviene da un 
percoso di studi rivolto alle arti visive 
ed ha arricchito il proprio percorso 
tecnico e culturale lavorando con una 
compagnia di ricerca teatrale a livello 
internazionale. Roberto Fazio 
proviene da un’esperienza di web 
programming e graphic design. 


focalizzando la sua ricerca sulla 
creazione di 

sistemi interattivi collegati al video. 
Federico Bigi è orientato sullo studio 
del linguaggio cinematografico e sulla 
tecnica dell’animazione 3D. 

Marvin Milanese: Qual’è la vostra 
relazione con l’architettura e con le 
arti visuali in generale? 

Apparati Effimeri: Per noi è naturale 
pensare alle architetture come 
supporto di proiezione in quanto ci 
libera dal formato restrittivo dello 
schermo cinematografico. Lo stesso 
nome Apparati Effimeri infatti 
descrive un elemento scenografico 
utilizzato costantemente nella storia. 

Marvin Milanese: Come nascono i 
vostri progetti e quali sono le basi per 
una buona location nelle vostre video 
installazioni? 

Apparati Effimeri: Solitamente ci 
lasciamo suggestionare dallo studio e 
dall’analisi estetica delle forme che ci 
vengono proposte. Il nostro scopo è 
realizzare una perfetta illusione, 
quindi la scelta della miglior location è 
molto spesso legata a motivazioni 
tecniche. La nostra ricerca è orientata 
alla perfetta fusione tra le nostre idee 
e gli elementi tecnici in gioco. 

Marvin Milanese: Da dove è partita la 
vostra ricerca artistica e come vi siete 
avvicinati alla tecnica del mapping? 
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Apparati Effimeri: Come dicevamo, la 
nostra voglia di uscire dalla restrizione 
del classico schermo utilizzato nel 
vjing ci ha portati a scoprire il 
Mapping. 



Marvin Milanese: Una delle vostre 
ultime video intallazioni Hexagram for 
Eniargmentè senz’altro un passo 
avanti a livello tecnico e artistico 
rispetto ai canoni esistenti in 
circolazione nel rapporto tra arti visive 
e architettura. Come è nato questo 
progetto e con quali obiettivi? 

Apparati Effimeri: Hexagram for 
Eniargmentè stato un progetto 
realizzato per l’Itinerario Festival di 
Rocca Malatestiana Cesena. La 
rassegna ci ha seguito in maniera 
professionale e ha dato la giusta 
accoglienza alla nostra opera, dalla 
progettazione alla realizzazione 
pratica. Il nostro obiettivo è quello di 
creare uno show avvolgente e molto 
coinvolgente per lo spettatore. 

Marvin Milanese: Se ieri il supporto 


per una proiezione era lo shermo ed 
oggi può essere una qualsiasi 
superfice, dove siamo diretti 
precisamente? 

Apparati Effimeri: Le possibilità sono 
infinite, pensate alle grandi tecno 
metropoli come Tokio o Dubai dove le 
immagini sono utilizzate in maniera 
sempre più massiccia o alle più 
avanzate tecnologie come 
l ‘agumented realty. 

Marvin Milanese: Sembra sempre piu’ 
vicino il momento in cui tutte le 
discipline visuali si uniranno per 
sovrapporsi e rielaborarsi sotto nuovi 
principi. Una contaminazione 
reciproca che vedrà’ sviluppare nuove 
forme d’espressione artistica, nuovi 
portavoci. Cosa pensate a proposito? 

Apparati Effimeri: Il movimento di 
avvicinamento tra le arti è sempre 
stato costante e di stimolo per i grandi 
artisti al fine di creare nuove forme 
d’espressione. L’unica differenza è che 
oggi i processi sono più veloci e 
massificati. 

Marvin Milanese: Arte e Tecnologia, 
due aspetti che oggi sempre piu’ 
frequentemente vanno di pari passo. 
Spesso parliamo dei punti a favore 
della rivoluzione tecnologica che ha 
caratterizzato questi ultimi anni, ma 
quali sono secondo voi i contro in 
questo preciso momento storico a 
livello artistico? 
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Apparati Effimeri: Lo sviluppo della 
tecnologia e la sua facile accessìbìltà 
ha aumentato la proposta in campo 
artìstico standardizzandola; è per 
questo che il lavoro di ricerca e critica 
assume un ruolo fondamentale per 
districarsi in questa miriade di opere 
contemporanee. 



Marvin Miianese: Su quali progetti 
state lavorando in questo momento e 
quali sono i sogni di Apparati Effimeri? 

Apparati Effimeri: Stiamo lavorando a 
nuovi progetti di e di 

installazioni interattive. Il nostro 
sogno sarebbe quello di portare fuori 
dall’Italia ì nostri lavori. 

Marvin Miianese: Un voltro messaggio 
per chiudere! 

Apparati Effimeri: Grazie per 
l’intervista e continuate con il vostro 
ottimo lavoro. 


http://www.apparatieffimeri.com/in 

dex.html 


mapping 
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Fluid Forms: Oggetti Fluidi, Digitali E 

Personalizzabili 

Elena Gianni 



Le stampanti 3D sono macchine che 
permettono di “stampare” un oggetto 
fisico a partire da un modello digitale. 
Il nome stampante 3D è abbastanza 
esplicito da far intuire di che cosa si 
tratta ma anche talmente poco 
diffuso da lasciar planare 
l'immaginazione verso scenari 
fantascientifici. 

Esistono diverse tecnologie di questo 
tipo che vengono più generalmente 
raggruppate sotto il nome di 
macchine a controllo numerico o 
anche digita! fabricators: le frese e i 
torni a controllo numerico, ad 
esempio, si servono di una punta 
(come quella di un trapano) che scava 
un blocco di materiale delineando la 
forma deN’oggetto desiderato; altre 
macchine usano invece testine o laser 
in grado di fondere insieme. 


sinterizzare o incollare polveri di vari 
materiali (ceramica, metalli, plastica). 
La dicitura “a controllo numerico” sta a 
significare che queste macchine sono 
comandate da un software che si 
occupa di tradurre il modello 3D 
creato dal designer in comandi. 

Inizialmente queste tecnologie 
venivano utilizzate per la 
prototipazione (rapida), oggi, grazie 
aN’abbassarsi dei costi, vengono usate 
anche per la produzione. E’ infatti 
possibile acquistare una stampante 
3D professionale per meno di 10.000 
Euro e sono state sviluppate anche 
stampanti iow-cost 500 euro che 
rimangono troppo inaccurate per 
essere adatte alla produzione 
industriale ma che rischiano di 
diventare economicamente 
rivoluzionarie. 

Immaginate di poter scaricare 
gratuitamente il progetto 3D di un 
oggetto (oppure di disegnarlo da soli) 
ed avere a disposizione una macchina 
in grado di stamparlo, a cosa vi 
servirebbe più un ferramenta? 
Potreste stampare bulloni, maniglie 
persino calzature di plastica a costi 
irrisori, per poi fondere l’oggetto una 
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volta che non vi è più utile e 
riutilizzare il materiale per fabbricarne 
un altro. Ma lasciando da parte gli 
scenari futuri, la diffusione di queste 
macchine ha già portato ad una 
rivoluzione che si chiama mass 
customization . 



Quando un design diventa digitale, 
vuol dire che questo può essere 
diffuso tramite la rete e quindi diviene 
condivisibile, scaricabile, modificabile. 
Questo vale non solo per le opere 
d’ingegno quali musica e arte digitale, 
ma anche per i progetti 3D da dare in 
pasto ai digita! fabricators. Gli oggetti 
quindi, o meglio i progetti 3D di 
oggetti stampabili, diventano digitali e 
quindi condivisibili, scaricabili, 
modificabili. 

Ma oltre che animare dibattiti sul 
copyright la diffusione delle stampanti 
3D permette il ritorno di una vecchia 
pratica diffusa nel mondo 
dell’artigianato ed ormai relegata solo 
ai beni di lusso: la personalizzazione. 


Prima della rivoluzione industriale 
chiunque poteva personalizzare un 
oggetto semplicemente comunicando 
le proprie preferenze all’artigiano che 
l’avrebbe prodotto. Oggi questo non è 
più possibile se non in casi isolati, se si 
esclude appunto, l’innovazione 
introdotta dalla diffusione di 
macchine a controllo numerico. 

Ma in che modo le stampanti 3D sono 
rivoluzionarie? Se un design è digitale 
vuol dire che è possibile programmare 
applicazioni che permettano al 
consumatore di manipolare i dati che 
descrivono quell’oggetto 
modificandolo. Il passo successivo è 
progettare tali applicazioni perché 
possano essere ospitate da un sito 
web in modo da renderle accessibili. 
Chiunque può connettersi a Internet e 
personalizzare l’oggetto desiderato, 
se la compagnia lo permette. 

Esistono diverse aziende che si stanno 
muovendo in questo senso ma non 
tutte offrono lo stesso tipo di 
personalizzazione. Potete scegliere il 
colore di una maglietta oppure 
decidere di incidere il vostro nome su 
un orologio da polso, potete chiedere 
ad una sarta di modificare un capo 
d’abbigliamento secondo il vostro 
gusto come scegliere quali accessori 
desiderate per la vostra nuova 
macchina. Possiamo personalizzare un 
oggetto di più o di meno e nelle 
maniere più varie, ma le scelte che 
compiamo andranno a modificare non 
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solo il valore economico deN’oggetto 
(come nel caso degli accessori per 
l’auto) ma anche il suo valore 
emozionale. 

Il sito NikelD ( www.nikeid.nike.com) 
permette di cambiare i colori di una 
scarpa, di sceglierne i materiali e di 
inserire una stringa di testo da 
ricamarci sopra. Il sito di Freitag 
(http://www.freitag.ch) permette di 
scegliere il pezzo di tela che più ci 
piace e il modello di borsa che verrà 
cucita con quella tela. Il valore 
emozionale che questi oggetti 
acquisiscono sta proprio nella 
customizzazione stessa, nel poter dire 
“io ho scelto i colori” o “guarda il mio 
nome su questa scarpa!”. 



Sperimentazioni del genere sono 
interessanti ma non sfruttano 
completamente il potenziale della 
mass customization. Fluid Forms, un 
gruppo di designer con base a Cratz, 
Austria, ha sviluppato il concetto 
dando vita a una serie di progetti 
davvero notevoli. 


Earth bowl pinstripe è, ad esempio, un 
portafrutta, ma anche il prospetto 
topografico tridimensionale di un 
luogo. Attraverso Coogle map, 
l’applicazione oniine messa a punto da 
Fluid Forms permette di selezionare 
un’area geografica a piacere, che darà 
poi forma al portafrutta. In questo 
modo è reso possibile l’intrappolare in 
un pezzo di legno la veduta aerea di 
una città, come di un qualsiasi altro 
luogo del pianeta Terra. 

Moebius ring è un anello creato in 
base ad un algoritmo che rielabora dei 
dati. QR Buckleè una cintura sulla cui 
fibbia è stampato un codice a barre a 
2 dimensioni in grado di codificare 
una stringa di un certo numero di 
caratteri, come, ad esempio, una URL. 

I codici QR sono molto utilizzati in 
Giappone: basta installare 
un’applicazione dedicata per 
permettere al vostro cellulare, una 
volta fotografato il codice, di 
decodificarlo ed eventualmente 
collegarsi all’URL ricavata. 

Questi sono solo alcuni dei progetti 
dello studio austriaco. Gli oggetti 
prodotti sono eleganti e lavorati 
finemente oltre che ad essere ottimi 
esempi di design computazionale, 
cioè di progetti che prendono forma a 
partire da algoritmi logici. E’ la 
programmazione che permette la 
creazione di quelle specifiche forme. 
Fluid Forms infatti è anche un gruppo 
di creative coders cioè di 
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programmatori creativi: una volta 
individuato l’oggetto che si vuole 
produrre, programmano 
un’applicazione che permette di 
manipolarne la forma attraverso 
l’assegnazione di valori a variabili. Tali 
variabili possono essere coordinate 
geografiche, date, stringhe o molte 
altre ancora a seconda di come è 
definito l’algoritmo che descrive la 
forma tridimensionale dell’oggetto. 

Il consumatore finale diviene quindi 
co-creatore, è in grado cioè di 
partecipare alla creazione vera e 
propria dell’oggetto attraverso la 
definizione della forma che avrà dopo 
che sarà prodotto; non partecipa solo 
alla scelta del colore o di altri dettagli. 


Il valore emozionale che acquistano 
queste personalizzazioni è molto alto: 
attraverso le applicazioni oniine è 
possibile intrappolare nell’oggetto 
informazioni personali come un luogo 
caro, una data importante o il vostro 
sito web. 

Quello che Fluid Forms progett,a 
quindi, non è un solo oggetto, ma una 
famiglia di oggetti, una serie di 
soluzioni possibili. Il design non è 
definito ma è costituito da un’insieme 
di realizzazioni, un insieme 
abbastanza vasto da offrire possibilità 
differenti ma abbastanza piccolo 
perché queste possibilità non siano 
troppo diverse l’una dall’altra. Non si 
parla più di design ma di 


design-space 
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Photo by Alexander Kerelly 


Il lavoro del designer oggi, non è più 
quello di trovare una sola forma 
interessante ma una famiglia di forme, 
non quello di definire forme solide e 
statiche ma forme fluide (Fluid Forms, 
appunto) che possano cambiare a 
seconda dei desideri del consumatore 
mantenendo comunque le proprie 
caratteristiche e il proprio valore 
estetico e funzionale.Ho discusso di 
questo e molto altro con Hannes 
Walter, CEO (amministratore 
delegato) di Fluid Form. 

Elena Gianni: Potresti introdurre 
brevemente Fluid Forms e i concetti 
su cui si fonda? 

Hannes Walter: Fluid Form permette a 
chiunque di creare un esemplare 
unico di una specie di oggetti grazie ai 
Design Toois presenti nel nostro sito 
web. Prima della rivoluzione 
industriale chiunque poteva 
comunicare le sue preferenze e le sue 
idee estetiche ad un artigiano che 
avrebbe poi prodotto un pezzo unico. 


Questo è diventato un lusso con la 
rivoluzione industriale. Adesso, 
nell’era post-industriale. Fluid Form ha 
nuovamente progettato un processo 
che è democratico. 

Elena Gianni: Grandi aziende come 
Nike hanno lanciato i loro siti per la 
customizzazione (come NikelD). Ma la 
personalizzazione che offrite voi è 
diversa: credo che voi riusciate a 
sfruttare il valore emozionale che può 
essere racchiuso nell’esperienza della 
personalizzazione in un modo che 
queste compagnie non fanno (mi 
riferisco specialmente al progetto 
“earthbowl”). Se pensi che abbia 
ragione, come descriveresti questi 
differenti tipi di personalizzazione? In 
che modo le vostre sono differenti? 

Hannes Walter: Esistono due tipi di 
customizzazione. Il primo tipo è la 
personalizzazione funzionale come 
impianti medici, vestiti su misura, e il 
secondo la personalizzazione 
emozionale come quelle di Fluid Form 
o le borse Freitag F-Gut. Noi 
permettiamo ai nostri clienti di 
integrare le proprie emozioni e i propri 
sentimenti in un prodotto unico. 
Goinvolgendo i nostri clienti nel 
processo di design noi possiamo 
creare prodotti che sono iniziatori di 
una conversazione emotivamente 
coinvolgente e motivo di orgoglio per 
chi li acquista. 

Elena Gianni: Definirei il vostro design 
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concettuale. Voi enfatizzate sul 
concetto più che sulla funzione o sulla 
forma. Qual è il processo che sta 
dietro alla realizzazione di progetti 
come “QR-buckle”? 

Hannes Walter: Le fluid forms sono 
usate come statement, perché la 
personalità delle persone è sempre 
parte del prodotto. Fluid Forms non 
sono prodotti di massa, sono qualcosa 
di speciale che combina aspetti della 
nostra società, della natura umana e 
dell’esperienza personale. La 
produzione digitale è importante, 
perché ci permette di produrre pezzi 
unici per un prezzo ragionevole. Tutto 
il nostro mondo sta diventando 
digitale e nel caso della “QR-buckle” 
noi ci riferiamo a questo. L’idea iniziale 
era quella che una volta che i codici 
QR avranno raggiunto il mainstream 
come in Giappone, noi saremo capaci 
di lasciare a case i nostri biglietti da 
visita e semplicemente portare la 
nostra cintura o spilla con un QR 
stampato sopra. Alcuni clienti hanno 
usato la cintura per nascondere giochi 
di parole o riferimenti alla propria 
personalità. Fintantoché la tecnologia 
dei codici QR rimane una novità nel 
mondo occidentale, c’è un livello di 
aura che la ricopre. 

Elena Gianni: Bruce Sterling definisce 
l’arte e il design computazionale come 
un caleidoscopio: essi offrono una 
varietà di output visivi differenti. 
Quando voi progettate un oggetto. 


definite uno spazio di soluzioni che 
deve essere abbastanza ampio come 
abbastanza piccolo. Il problema è 
riuscire a creare una famiglia di 
oggetti che mantengano le stesse 
caratteristiche formali e che al 
contempo presentino differenze 
interessanti. Come definite i limiti di 
questo “spazio del design”? 

Hannes Walter: Cerchiamo di definire 
uno spazio che sia emozionale con un 
apporto personale più ampio 
possibile. Lo sviluppatore o il designer 
definisce la libertà estetica per il 
cliente o co-creatore. Noi lo 
chiamiamo il kaleidoscope meta- 
design, dal lato tecnico ci assicura che 
ogni prodotto sia producibile e 
funzionale. 



Elena Gianni: La crescita e la 
diffusione di fenomeni come la 
customizzazione di massa, la stampa 
3d e la cultura DIY potrebbero 
contribuire a diffondere la design 
piracy, la pirateria. Molti progetti 
potrebbero diventare open-source 
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(dato che possono essere condivisi 
come file CAD) e autoprodotti con 
desktop-fabricators. Il mercato del 
design industriale sarà influenzato da 
questi fenomeni nello stesso modo in 
cui la condivisione di musica p2p ha 
influenzato l’industria discografica? 
Come potrebbero i designer 
affrontare il problema? 

Hannes Walter: La cosa davvero 
interessante che si sviluppa da queste 
nuove possibilità è la cultura del 
remix. Come suggerisce Wikipedia: 
“remix culture è un termine impiegato 
da Lawrence Lessig e altri attivisti del 
copyright per descrivere una società 
che permette e incoraggia le opere 
derivate. Una cultura del genere 
dovrebbe incoraggiare, di principio, gli 
sforzi di migliorare, cambiare, 
integrare o, in altre parole, “remixare” 
le opere coperte da copyright”. A noi 
questa cultura piace molto, perché 
porterà molta più varietà nelle nostre 
vite. Ma al momento solo una piccola 
minoranza è capace di lavorare con i 
programmi 3D. 


Come puoi vedere i nostri 
sono programmi CAD 3D semplificati 
in modo da poter essere usati da 
chiunque. Molte persone possono 
usare Word come molti designer 
usano Photoshop, ma il programma 
non fa il buon design. E’ il designer, 
nel nostro caso il programmatore- 
creativo che definisce il meta-design 
o il design-caleidoscopio. Non 
abbiamo nessuna paura della 
pirateria, perché il buon design avrà 
sempre il suo posto e le cose davvero 
interessanti rimangono quelle che 
stanno a metà fra produzione 
industriale e artigianato. Il giorno in 
cui chiunque potrà stampare un 
oggetto a casa con una stampante 3D 
è probabilmente già arrivato, fino alla 
prossima idea. I primi oggetti che 
saranno stampati dalle stampanti 3D a 
partire da file STL pirata sostituiranno 
prodotti utili e poco costosi non 
oggetti di desiderio. 


http://www.fluid-forms.com/ 


Design-Tool 
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La Scena Sensìbile 


Massimo Schiavoni 



Alessandro Sciarroni da San 
Benedetto del Tronto ha già una lunga 
storia artistica, raffinata e soprattutto 
apprezzata aN’interno del panorama 
teatrale di ricerca Europeo, rivelandosi 
di fatto un “sensibile interprete della 
scena artistica contemporanea”. Il 
giovane attore e regista marchigiano 
si è formato come intenso ed 
impeccabile attore con la Compagnia 
Lenz Rifrazioni di Parma per poi 
tornare nella sua terra natia dove ha 
concepito il laboratorio Corpoceleste 
sviluppando seminari e produzioni 
teatrali. La sua prima creazione 
artistica if i was your girif riend \s\ì\xaX.a 
a La Bovary c’est moi, raccolta poetica 
di Giovanni Giudici e a Madame 
Bovary di\ Gustave Flaubert viene 
realizzata nel campo di atletica di 
Porto d’Ascoli; luogo non 
convenzionale ed adattamento 
impegnativo-difforme. 


Sono desideri esplorati nella canzone 
di Prince, dove i sogni adolescenziali si 
rivelano nella musica e nel proprio 
essere anche indifesi, disarmati ma 
speranzosi. Partecipa poi alle serate 
finali della terza edizione del Premio 
Internazionale della Performance con 
Your Ciri, spettacolo nato sulla scia 
della precedente produzione dove 
l’esperienza amorosa è raccontata 
attraverso gli occhi di una ragazza 
disabile, una Madame Bovary che 
desidera solo ciò che è comune e non 
ciò che sarebbe normale. L’attrice 
Ghiera Bersani è perfetta nel suo ruolo 
che la riscatta dalla propria 
condizione, approdando sullo stesso 
piano del performer Matteo Ramponi, 
senza ridondanze né enfasi. 

Spettacolo che nella sua delicatezza 
coinvolge al di là del semplice impatto 
visivo, al di là della scena minimale; 
garbato sottotesto e pregiato epilogo. 
if / was Madonna^ j| lavoro più recente, 
è curato insieme alla scrittrice e critica 
d’arte Alessandra Morelli dove 
l’identità di ognuno di noi viene 
svelata grazie alle storie che 
Alessandro, attraverso l’uso del web, 
ha raccolto da centinaia di utenti, gli 
stessi che hanno manipolato a loro 
piacimento i testi delle canzoni della 
Pop Star Americana. La performance è 
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strutturata come un lungo videoclip 
che prende in esame i temi salienti 
della poetica della Signora Ciccone la 
quale non ha nessun controllo sulla 
regia e soprattutto al suo posto come 
performance artistc’è qualcun altro 
(tre uomini di età differenti, una 
giovane ragazza disabile fisica, una 
donna e una bambina). Lo spettatore 
quindi si trova dinanzi ad un’opera 
originale, inedita, poiché il lavoro si 
muove attraverso il difficile territorio 
deH’identità e della tipicità di ognuno 
di noi. 

Il regista e performer marchigiano si 
districa naturalmente fra evento 


scenico e coscienza vivente, dentro 
quel fenomeno interumano che è 
ovunque alla radice dell’atto teatrale. 
La sua esperienza e la sua ricerca 
hanno dato alito ad una sensibilità 
della solitudine e del sociale, 
straripando in canali letterari, filosofici 
e antropologici, dove può permettersi 
di ricercare costruzioni anche di 
grande impatto visivo senza 
concedersi alla banalità. La sua è una 
ricerca minuziosa e artigianale, 
classica e moderna nello stesso 
tempo, equilibrata fra la modellazione 
e la creatività. Nuovo per 

lo spettatore, nuova stagione per il 
teatro. 


happening 
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Ho incontrato Alessandro Sciarroni un 
tardo pomeriggio nella tranquilla 
Piazza del Plebiscito ad Ancona, dove 
con interesse e cordialità è nato un 
profondo dialogo ed intenso scambio 
di opinioni sul proprio lavoro e sulla 
situazione del teatro di ricerca in Italia, 
nonché esaurienti risposte alle mie 
domande. 

Massimo Schiavoni: Alessandro, tu hai 
una formazione storica-artistica e da 
attore-performer. Quanto hanno 
influito i tuoi studi e l’esperienza 
airinterno della compagnia Lenz 
Rifrazioni di Parma per diventare uno 
dei più sensibili interpreti della nuova 
scena contemporanea? 

Alessandro Sciarroni: Lavorare con 
Lenz Rifrazioni significa confrontarsi 
con il modus operandi di un artista 
visivo. Ho appreso molte più cose 
sull’arte contemporanea lavorando in 
questa compagnia di teatro di ricerca 
che in tanti anni di studio accademico. 
É anche vero però, che se non avessi 
approfondito all’università lo studio 


della storia dell’arte, non sarei stato in 
grado di sviluppare un mio gusto e 
uno stile personale. Le lezioni teoriche 
che hanno maggiormente influenzato 
il mio concetto di “visione”, sono state 
quelle di fotografia contemporanea 
che ho seguito a Lisbona. La scoperta 
delle immagini di fotografi come 
Diane Arbus è stata una vera 
rivelazione. 

Massimo Schiavoni: Parlami dei tuoi 
ruoli aM’interno del progetto 
monografico su Calderòn de la Barca. 

Alessandro Sciarroni: Si è trattato di 
un progetto monografico durato 
diversi anni aM’interno del quale 
abbiamo messo in scena La vita è 
sogno, a magico prodigioso e // 
Principe costante. Ho interpretato il 
ruolo di protagonista maschile in tutte 
e tre le creazioni. Rispettivamente 
Sigismondo, Cipriano e Don Fernando. 
E’ impossibile riassumere in poche 
righe tanti anni di lavoro. 
Artisticamente è stato molto 
importante per me il confronto con un 
gruppo di ex-degenti dell’ospedale 
psichiatrico di Colorno aM’interno di 
numerosi laboratori teatrali per la 
messinscena de La vita è sogno, solo 
per citare un esempio. Da un punto di 
vista della visibilità inoltre, questi ruoli 
mi hanno dato la possibilità di lavorare 
all’estero e di essere notato dalla 
critica. Siamo stati per ben due volte 
al prestigioso Festival di Teatro 
Classico di Almagro e in Italia Franco 
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Quadri recensì positivamente la mia 
interpretazione ne U Principe 
costante. Ricordare quei momenti è 
come andare alla ricerca del tempo 
perduto , e forse, anche di un corpo 
scenico perduto.- il mio. Non credo 
che oggi sarebbe possibile per me, 
incontrare un’altra personalità forte 
come quella di Maria Federica Maestri 
(la direttrice artistica di Lenz 
Rifrazioni), con la quale riuscirei ad 
essere generoso e entusiasta come 
performer, ricevendo allo stesso 
tempo come artista e come uomo ciò 
che io ho ricevuto da lei in cambio. 
Certi incontri capitano una volta nella 
vita e poi basta e io sono molto 
fortunato nell’aver incontrato lei, 
anche se le nostre strade ora 
sembrano divise. 

Massimo Schiavoni: Hai parlato di 
sperimentazione, generosità, 
entusiasmo ed incontri che hanno 
cambiato in qualche modo il tuo 
essere uomo ed artista. Quanto sono 
importanti queste specificità nella 
costruzione ed in un percorso artistico 
contemporaneo? 

Alessandro Sciarronh II lavoro di 
ricerca drammaturgica che porto 
avanti avvalendomi della 
collaborazione di critici e scrittori 
come Alessandra Morelli, è 
fortemente segnato da queste 
esperienze. La mia condizione 
biografica non può essere scissa da 
quella artistica, soprattutto oggi, in un 


momento in cui, è sempre più 
complicato riuscire ad individuare una 
tendenza comune nelle ricerche 
contemporanee. Se pensiamo che due 
anni fa, una manifestazione come 
Performa di New York fu vinta da 
Francesco Vezzoli che mise in scena 
all’Interno del Cuggenheim, una 
versione di Così è se vi pare di 
Pirandello, capiamo che il concetto di 
contemporaneità è qualcosa che può 
abbracciare davvero tutto. 



Massimo Schiavoni: Come è avvenuto 
il “distacco” dagli spazi industriali di 
Lenz Rifrazioni e la nascita quindi di 
Your girl , tua prima importante 
creazione come artista indipendente? 

Alessandro Sciarroni: Innanzitutto mi 
sono spostato da Parma, città in cui 
ho vissuto per circa dieci anni, e ho 
aperto l’associazione 
Corpoceleste_C.C.OO# in provincia, 
nel piccolo comune marchigiano di 
San Benedetto del Tronto in cui sono 
nato. Questo mi ha permesso di 
entrare più facilmente in contatto con 
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il sistema di concessione di spazi e di 
fondi per iniziare a produrre. Allo 
stesso tempo, la scelta della provincia 
ha limitato di molto le spese da 
sostenere per aprire quelle attività. 
Così ho iniziato tenendo un 
laboratorio di formazione teatrale e 
prendendo in affitto una sala di una 
scuola di danza per alcuni giorni alla 
settimana. Il laboratorio è stato una 
prima occasione di studio che si è 
conclusa con la creazione del 
progetto di Your girl. A quel punto, ho 
spedito il progetto alla Galleria Civica 
di Arte contemporanea di Trento, che 
ha deciso di farmi partecipare al 
Premio Internazionale della 
Performance con quel lavoro. 

Massimo Schiavoni: In Your C/r/hai 
messo in scena una ragazza che si 
riscatta della propria condizione 
evidenziando una certa “opposizione 
corporea” con l’altro protagonista e 
graziose e naturali movenze 
spettacolari in un ritmo scandito 
lentamente. Cosa desidera veramente 
Chiara Bersani? Cosa volevi 
condividere con i tuoi attori e cosa hai 
voluto trasmettere con questa opera 
molto d’impatto visivamente? 

Alessandro Sciarronì: Nel mettere in 
scena Your girl, mi sono concentrato 
sulla rappresentazione del momento 
biografico che stavamo vivendo 
durante il periodo delle prove. Era la 
mia prima uscita importante 
aM’interno del panorama nazionale e 


all’Improvviso mi trovavo a presentare 
il mio lavoro assieme ad altri artisti 
provenienti da tutto il mondo, e 
questo rendeva me e gli interpreti del 
lavoro particolarmente entusiasti, ma 
anche spaventati. Tutto ciò è stato 
tradotto nell’azione di Chiara Bersani, 
attrice dìsabìle fisica affetta da 
Osteogenesi imperfetta, che lascia 
che tutti i suoi indumenti vengano 
risucchiati dentro un bidone 
aspiratutto, fino a restare 
completamente nuda davanti al 
pubblico. Per tutta la durata del 
lavoro, il pubblico crede che Chiara 
spogli se stessa dei suoi indumenti 
come si spoglia una margherita dei 
petali, per scoprire se Matteo 
Ramponi, che si trova alle sue spalle, 
possa amarla. Invece quando anche 
Matteo si avvicina al proscenio, questi 
si lascia guidare da Chiara nella stessa 
azione fino a restare senza abiti. In 
questo senso dico che Chiara si 
riscatta dalla condizione genetica che 
la malattia le ha imposto: poiché nella 
nudità e nel desiderio, lei e Matteo 
diventano uguali. 

Massimo Schiavoni: Parlami della tua 
ultima produzione if i was Madonna, 
presentato in anteprima ad Ancona e 
che ultimamente ha riscosso grandi 
apprezzamenti al Festival Teatro a 
Corte di Torino. 

Alessandro Sciarroni: Se in Your giri ho 
voluto fotografare il momento che 
stavo vivendo assieme ai miei attori. 
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in If ! was Madonna sono andato alla 
ricerca, all’Interno della mia biografia, 
di avvenimenti e condizioni da 
contrapporre a quelli della pop star 
Madonna. Non si tratta di un tentativo 
di natura mimetica: la funzione di 
performer che rivesto in scena resta 
sempre uguale a se stessa, nella 
ricerca di un soggetto che mi somigli il 
più possibile. Per questa ragione, 
dopo diversi tentativi falliti, che 
ripercorrono simbolicamente la mia 
storia, verso il termine della 
rappresentazione, mosso da 
egocentrismo cognitivo, la mia figura 
si sdoppia grazie alla presenza fisica 
sulla scena di Ettore Lombardi, un 
attore che presenta caratteristiche 
fisiche molto simili alle mie. In una 
delle immagini finali, attraverso l’uso 
di una video proiezione, l’utopia 
diventa realtà: grazie aN’artificio 
digitale le nostre figure si presentano 
in forma di albini, che si aggirano in un 
Eden governato daM’apparizione della 
voce della pop star. 



Non si tratta di uno spettacolo 
narrativo, non voglio raccontare 
nessuna storia. E’ una sorta di 
percorso evolutivo, che muove i primi 
passi neM’evocazione di una 
condizione traumatica infantile e che 
procede regredendo. Ho provato a 
trattare la figura di una pop star come 
se fosse un grande classico da 
tradurre e mettere in scena attraverso 
il mio linguaggio. 

Lo spettacolo sarà in cartellone nelle 
seguenti città: il 18 ottobre a Milano, 
allo Spazio Mil; il 16 ottobre a 
Macerata, Vetrina Nuove Sensibilità; il 
10 e 11 ottobre a Napoli al Nuovo 
Teatro Nuovo. Il 19 settembre invece, 
in anteprima, presenterò a Ravenna, 
aN’interno della “Vetrina giovane 
^ari&ar/dlaDbereAorh/kcurmal lavoro, una 

della 

dknuBtEDgfÈZO minuti intitolata 

, un lavoro sul colore e 
sull’identità superficiale. 


www.myspace.com/alessandrosciarr 

oni 
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Marina Abramovich Presents: Esperimenti E 

Tensione 

Donata Marletta 



Per circa due settimane, dal 3 al 19 
Luglio scorsi, il Manchester 
International Festival ha 
commissionato e prodotto la 
performance Marina Abramovic 
Presenta., curata dall’artista Serba 
appositamente per il festival. In 
occasione della performance, gli spazi 
della Whitworth Callery di Manchester 
sono stati completamente svuotati di 
tutte le opere d’arte e messi al servizio 
della performance art, evento quasi 
unico nel mondo dell’arte 
contemporanea. 

Nata nel 1946 a Belgrado Marina 
Abramovic inizia la sua carriera negli 
anni ’60 come pittrice e 
successivamente, agli inizi degli anni 
’70, passa alla performance art. Sin 
dagli esordi è evidente il desiderio 
dell’artista di comunicare 


direttamente con il pubblico creando 
una sinergia che costituisce un 
elemento fondamentale per la riuscita 
delle performances. I suoi primi lavori 
sono caratterizzati dall’estrema 
pericolosità e violenza delle prove 
attraverso le quali la Abramovic 
spinge all’estremo i propri limiti 
mentali e fisici, raggiungendo uno 
stato di trance che prescinde il senso 
di consapevolezza del dolore. 

Un esempio è il ciclo di dieci 
performances dal titolo Rhythnr, 
durante le quali l’artista attraverso 
l’uso di coltelli e altri oggetti di tortura 
rischia più volte la propria vita. La fase 
intermedia della carriera della 
Abramovic vede la collaborazione con 
l’artista Ulay (Uwe Laysiepen) e si 
conclude nel 1989 con il progetto 
finale The Creat Wall Walk, un 
cammino della durata di novanta 
giorni sulla Grande Muraglia Cinese. I 
suoi ultimi lavori sono invece 
caratterizzati dalla ricerca della 
purificazione e introspezione mistica, 
legati agli studi sullo Sciamanesimo, il 
Buddismo Tibetano, e le filosofie Sufi 
e Tantriche. Una costante dei lavori 
della Abramovic, che ritroviamo 
durante le diverse fasi del suo 
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percorso artistico, è l’energia che 
nasce dall’Interazione tra l’artista e il 
pubblico trasformando quest’ultimo in 
elemento partecipativo e non mero 
spettatore passivo. 



Marina Abramovic Presenta... inizia 
alle sette della sera e prevede la 
durata di quattro ore ed ai 
partecipanti viene espressamente 
richiesto di fermarsi fino alla fine 
dell’evento. All’ingresso della 
Whitworth Callery noi spettatori (circa 
250) siamo invitati ad indossare un 
camice bianco da laboratorio: il tempo 
si ferma, l’esperimento ha inizio. 
Successivamente veniamo 
accompagnati in un’enorme sala della 
galleria e prendiamo posto su dei 
piccoli sgabelli, l’atmosfera è pervasa 
da un senso di inquietudine e tensione 
comune. 

La prima parte della performance, The 
Drilf prevede un’ora di de- 
programmazione e ri- 
programmazione del pubblico ad 
opera della Abramovic, che in questa 


occasione assume il ruolo dello 
shamano, la quale per iniziare ci fa 
bere molto lentamente un bicchiere 
d’acqua. Attraverso una serie di 
esercizi di rilassamento e 
concentrazione l’artista, dall’indubbio 
carisma magnetico, ci prepara ad 
affrontare al meglio le restanti tre ore 
che prevedono quattordici 
performances ad opera degli artisti 
presenti dislocati nelle varie sale della 
Whitworth. 

A questo punto siamo liberi di 
esplorare, assistere, partecipare la 
performance di Kira O’Reilly, artista di 
origine Irlandese, è quella che su tutte 
ha attirato di più la mia attenzione. 

Kira precipita lentamente dalla 
tromba delle scale, nuda - indossando 
solo dei guanti da guida - , in silenzio, 
controllando i gesti fino a rendere il 
movimento quasi impercettibile. 
L’artista Italiano Nico Vascellari, in un 
sottoscala colpisce ripetutamente due 
enormi pietre, producendo un suono 
costante e violento che si trasforma in 
un loop ossessivo, molesto, quasi 
apocalittico, che ci accompagna fino 
all’uscita dalla galleria. Ivan Civic con 
Back to Sarajevo...After 10 Years... 
ritorna idealmente nella sua città 
natale arrampicandosi in un muro sul 
quale vengono proiettate scene della 
città, stralci di interviste a persone che 
ormai non ci sono più, una sorta di 
diario visivo che racconta una 
Sarajevo in guerra. 
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Amanda Coogan, Irlandese, si lancia 
ripetutamente su un enorme 
materasso, urlando e gemendo in 
preda all’estasi quasi fosse posseduta 
da demoni. Alastair MacLennan, 
artista Scozzese, crea un’installazione 
con scarpe di ogni tipo e misura 
sistemate sul pavimento ed un 
enorme tavolo imbandito con terra, 
carta, fili di cotone e la testa divisa in 
due di un maiale. Il Russo Fedor 
Paviov-Andreevich, del quale è visibile 
solo la bocca, chiede ai membri del 
pubblico di nutrirlo, dargli da bere o 
intraprendere una serie di altre azioni 
attraverso una piccola finestra: The 
Clory Mole; e per chi si rifiuta di 
assecondare le sue richieste, le 
conseguenze non sono proprio 
piacevoli. 



Questi sono solo alcuni esempi di 
quello che accade durante 
‘l’esperimento’, naturalmente la 
valenza artistica di alcune delle 
performances è discutibile, ma senza 
dubbio l’evento nella sua globalità è 
un’esperienza unica, indimenticabile, 
che accompagna lo spettatore al 
centro della performance art, 
abbattendo ogni distanza tra artista e 
audience. Paradossalmente dopo le 
quattro ore trascorse all’Interno della 
galleria, durante le quali il tempo, le 
azioni e lo spazio si dilatano, una volta 
spogliati del camice da laboratorio e 
riappropriatici delle nostre identità la 
routine scandita dai ritmi delle azioni 
quotidiane risulta alquanto surreale. 


http://www.mif.co.uk/ 

http://www.mif.co.uk/ events/marina 

-abramovi-presents%E2%80%A6/ 

http://www.quardian.co.Uk/culture/v 

ideo/2009/jul/06/marina- 

abramovic-manchester-festival 
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E-partecipation:paradossi E Nuove Vie Da 

Scoprire 

Gigi Ghezzi 



La Direzione Gioventù e Sport del 
Consiglio d’Europa ha organizzato nel 
Marzo 2009 un seminario riservato a 
giovani ricercatori, responsabili delle 
politiche, organizzazioni giovanili e 
giovani, provenienti da 47 diversi paesi 
europei, che aveva come tema i nuovi 
metodi di partecipazione basati sulle 
Tecnologie dell’Informazione e della 
Comunicazione {e-participatiorìj. I 
risultati, raccolti in un documento 
consultabile oniine 
( http://www.coe.int/t) testimoniano 
una struttura aperta dell’incontro, in 
cui tutti i partecipanti hanno avuto 
l’opportunità di vivere un’esperienza 
pratica di collaborazione con un ramo 
importante del Consiglio d’Europa. 

In fase organizzativa, il Directorate of 
Youth and Sport of thè CounciI of 
Europe ha formulato una chiara 


riflessione: se la partecipazione 
pubblica è un elemento cruciale a 
favore dei “diritti umani, della 
democrazia e del ruolo della legge”, si 
riscontra ovunque una generale 
tendenza alla diminuzione della 
partecipazione in occasioni 
tradizionali della vita politica delle 
democrazie come le elezioni e le 
tradizionali forme di partecipazione 
(partiti politici e sindacati). Tuttavia i 
recenti sviluppi tecnologici hanno 
dato ai giovani molte nuove 
opportunità per 

far sentire la loro voce e di partecipare 
alla società in modi alternativi (ad 
esempio, forum oniine. 

Azioni di SMS, e-democracy). 

Sono queste tendenze e questi 
sviluppi che hanno portato ad un 
processo di riflessione in seno al 
Consiglio di Europa, che ha trovato la 
sua espressione in una serie di testi e 
programmi, nonché per l’appunto, di 
seminari, come quello in questione, 
che ha voluto indagare le “nuove vie 
della partecpipazione”, attraverso 
l’analisi degli attuali trends giovanili 
basati sulle tecnologie 
deN’informazione e della 
comunicazione, attraverso uno 
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scambio costruttivo di pratiche e di 
informazioni tra i principali soggetti 
dei settori giovanili. 



Gli esperti e i partecipanti hanno 
elaborato 3 aree di discussione 
principali: il primo relativo al rapporto 
dei giovani e alla partecipazione (le 
cause d’esclusione dei giovani dalla 
partecipazione da parte degli adulti, la 
resipiscenza al cambiamento dei 
politici sostenuto dai giovani); la 
seconda area riguardante le questioni 
aperte sulla e-participation (cosa 
significa in realtà e-participation, offre 
realmente opportunità di maggiore 
partecipazione?, porta 
automaticamente alla e-democrac/ì); 
la terza area aveva invece un 
approccio più propositivo perché 
dedicata airindividuazione dei fattori 
positivi che contribuiscono ad 
incentivare l’e-participation (l’e- 
participation offre possibilità di 
emancipazione, di azione e di 
cambiamento, è aperta e inclusiva, 
non ha limiti, offre un accesso veloce 


alle informazioni). 

A fine seminario, i partecipanti hanno 
inoltre elaborato delle 
raccomandazioni concrete che gli 
stakeholder potranno utilizzare per 
creare sinergie tra i giovani che 
praticano la e-participation e i settori 
giovanili della Comunità Europea. 

Esse sono state presentate in 
occasione del meeting óe<^\\ organi 
statuari del Consiglio Europeo che si è 
tenuto a Mollina dal 23 al 25 marzo e 
saranno comunicate a tutti i network 
di ricercatori che hanno attivato 
partnership con la Comunità Europea 
in relazione anche 
airimplementazione della 
dichiarazione che verrà elaborata 
prossimamente su “Il futuro sulle 
politiche giovanili del Consiglio 
d’Europa: Agenda 2020”. 

Queste raccomandazioni passano da 
un target generale a uno più specifico 
come, ad esempio, per ricercatori e 
decisori politici: le riflessioni più vaste 
riguardano il rapporto tra divario 
digitale e partecipazione elettronica, 
mentre quelle più specifiche, per i 
decisori politici ad esempio, 
suggeriscono di integrare sempre, e 
sempre più, le forme di e- 
participation alle priorità globali 
attuali (ambiente, debito pubblico dei 
paesi poveri, occupazione e 
istruzione) in una cornice di 
trasparenza decisionale con sistemi di 
commento, discussione e valutazione 
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quotidiano; altro tema riguarda le 
modalità di inclusione di giovani 
svantaggiati, dello stanziamento di 
fondi sufficienti per la formazione nel 
campo della informazione in contesti 
formali e non formali, al fine di 
aumentare l’alfabetizzazione 
tecnologica tra i giovani. Per i 
ricercatori le raccomandazioni 
riguardano l’Invito a sviluppare studi 
riguardanti le competenze ICT dei 
giovani, nonché la motivazione e il 
comportamento in processi 
decisionali, sia offline che on-line. Per 
le organizzazioni giovanili vale invece 
la raccomandazione di aumentare 
l’interazione con i mass-media e i 
soggetti interessati (ONC, istituzioni 


pubbliche, ecc), al fine di garantire il 
valore, l’impatto e la visibilità di tutti i 
programmi di e-participation 
sviluppato da organizzazioni giovanili, 
coinvolgendo le parti sociali dei 
giovani (ad esempio come genitori, 
insegnanti, coetanei ...) nella 
pianificazione e attuazione, e fare in 
modo che questi programmi portino 
ad un cambiamento sociale. Si rende 
necessario inoltre impostare un 
codice etico comune per l’e- 
participation dei giovani che 
collaborano con le organizzazioni 
giovanili europee, oltre che 
organizzare attività educative in cui i 
giovani possano trasmettere le loro 
competenze in ambito della ICT a 
coetanei e alle vecchie generazioni. 
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Uno studio intitolato Partecipatory 
Paradoxes, Facilitating Citizen 
Engagement in Science and 
Technoiogy From thè Top-Down? dì 
Maria C. Powell della “University of 
Wisconsin” e di Mathilde Colin della 
“University of Wisconsin”, pubblicato il 
mese scorso sul Buiietin of Science, 
Technoiogy & Society ha trattato 
appunto lo stesso argomento, la 
partecipazione pubblica, ma 
neM’ambito dei processi di diffusione 
delle conoscenze tecnologiche. I 
risultati non sono certo entusiastici, 
ma contribuiscono a restituire 
complessità a un quadro delle 
dinamiche di partecipazione che ha 
bisogno di diversi provvedimenti per 
essere effettivamente incentivato a 


livello esteso. 

Lo studio ha messo in evidenza come i 
meccanismi per coinvolgere i cittadini 
nella diffusione delle conoscenze 
scientifiche e tecnologiche sono 
attualmente in voga in tutto il mondo, 
ma che quelli di natura bottom-up 
che mirano a influenzare il processo 
decisionale hanno avuto uno scarso 
successo. Le autrici hanno 
approfondito le potenzialità e le sfide 
necessarie per facilitare l’impegno dei 
cittadini nel campo delle 
nanotecnologie secondo logiche Top 
Down, ovvero come accademici e 
ricercatori possano avviare un 
impegno costruttivo con i cittadini 
airinterno di istituzioni pubbliche, 
incentivandone la partecipazione. 

La conclusione delle autrici è che il 
confronto tra stakeholders, ricercatori, 
responsabili politici e cittadinanza è 
possibile, ma solo a patto di investire 
enormi quantità di tempo per la 
partecipazione, un dispendio 
energetico che è possibile solo 
attraverso un sostegno istituzionale 
ingente. 
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Sputink Observatory 

Monica Ronzini 



” Le idee sono energia. Il vostro 
cervello è un satellite. Là fuori c’è la 
vostra mente.” Queste sono le basi di 
The Sputnik Observatory, un 
ambizioso progetto di 
documentazione e rappresentazione 
della cultura contemporanea. Sputnik 
letteralmente “compagno di 
viaggio”- nasce dall’idea che tutte le 
nozioni e le tematiche siano in 
qualche modo connesse le une alle 
altre, che i “sei gradi di separazione” 
che legano tutti gli esseri umani sulla 
Terra siano applicabili anche alle loro 
elaborazioni mentali, e che anche i 
concetti più radicali e ritenuti 
marginali, siano in realtà fertile 
materia d’investigazione e 
contribuiscano in maniera critica al 
nostro panorama culturale. 


nasce da 

Sputnik,lnc., un’organizzazione 
culturale con sede a New York, 
dedicata all’esplorazione e 
documentazione della cultura 
éiffiV^i^po ra nea. 

usa come “piattaforma di 
lancio” un sito dedicato, dove 
attraverso interviste a pensatori ed 
esperti dei campi più disparati, traccia 
percorsi inattesi e connessioni 
improbabili, offrendo un quadro 
organico, multimediale, aperto e 
condiviso delle idee che stanno 
plasmando il nostro modo di essere e 
di rapportarci al mondo. Il sito è stato 
realizzato da Jonathan Harris, da anni 
impegnato nel design di siti web che 
permettano di rappresentare la messe 
di dati a cui siamo continuamente 
esposti, X.xacihéaM(ìoatnai aesthetics 
personalissima “poetica” aM’interno del 
campo dell’ 

ovvero nella visualizzazione creativa 
deN’informazione (Digimag ha 
intervistato Harris nel numero 39 
Novembre 2008: 

http://www.digicult.it/digimag/articl 

e.asp?id=1323 ). 


The Sputnik Observatory 
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Diversamente da un’enciclopedia, che 
registra e definisce in maniera 
sistematica e omogenea ma “piatta” e 
monodimensionale - il sapere 
acquisito, il progetto SputnikMuo\e 
stimolare l’associazione di concetti 
attraverso un approccio 
multidimensionale basato sul 
contesto e su temi generali. Per fare 
ciò. Sputnik offre diverse prospettive 
e modalità di visualizzazione e 
fruizione: per “Temi” {Themes, listati in 
ordine alfabetico), “Conversazioni” 
{Conversations, interviste che raccolte 
in insiemi connotano un Tema), 
“Percorsi” {Paths, una traccia lasciata 
da altri utenti che raccoglie le 
Conversazioni visionate riguardo ad 
ogni Tema), e 

“T rasmissioni”( Transmissions, un 
montaggio delle varie Conversazioni). 

Sputnik d'w/enta così una sorta di 


organismo, in costante crescita ed 
evoluzione, arricchito e aggiornato in 
un sistema collaborativo, sia dalle 
Conversazioni di selezionati 
“Pensatori”, sia dagli apporti dei 
fruitori, che creano uno stimolante 
scambio intellettuale e aumentano 
l’orizzonte della riflessione dalle 
spirochete al sistema interplanetario, 
passando per il metabolismo urbano. 

Oggi più che mai, gli utenti della Rete 
sono una maggioranza sempre meno 
silenziosa e sempre più attiva nel 
definire l’ambito culturale entro cui la 
società si muove ed evolve. Allo 
stesso tempo, i modelli di 
rappresentazione del pensiero si 
stanno trasformando in maniera 
radicale, includendo percorsi di 
fruizione che permetSpDòd/iftnontaggi” 
i^kj^épliiaéqvffrsonaWzzat] di 
informazioni derivate da un sistema 
aperto e continuamente cangiante 
come nel caso dello 

. Le nostre idee sono 
energia: ora dobbiamo solo metterle 
là fuori. 


http://sptnk.org/ 

http://www.number27.orq/ 

video 
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Link index 


li Nostro Diritto Aiia Rete: Intervista Ad Aiessandro Giiioii 

http://dirittoallarete.ning.com/ 

http://gilioli.blogautore.espresso.repubblica.it/ 

http://www.cittadinolex.kataweb.it/article_view.jsp?idArt=88618&idCat=120 

La Non-iocaiita’: Miti E Metafore Nei Sistemi Quantici E Arte Di Rete 
Fakepress. Ubiquitous Pubiishing E Storyteiiing Distribuito 

http://www.wired.com/wired/archive/12.10/view.html?pg=4 

http://www.artisopensource.ne/t 

http://luca.simeone.name/ 

http://www.fakepress.net/ 

http://senseable.mit.edu/ 

http://www.neorealismovirtuale.com/ 

http://frontiers.idearium.org/2009/program/ 

Arte, Attivismo, Soggettività’, Sabotaggio 

http://www.digicult.it/digimag/article.asp?id=1180 

Hangar + Laborai = Summeriab 

http://www.laboralcentrodearte.org/ 

http://www.hangar.org/%20 

http://summerlab.hangar.org/ 

La Pittura Visiva Di Derek Jarman 

http://www.isaacjulien.eom/films/Derek%20Jarman:%20The%20Last%20Bo 
Le Ombre Video Di Wodiczko, Le Ombre Video Di Wodiczko 
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Sonar, La Ricerca Continua. Intervista Con Giorgia Tagiietti 
http://2009.sonar.es/es/ 

Sommercamp + Workstation. Cuitura Temporaneamente Autonoma 
http://www.tesla-berlin.de 

http://www.digicult.it/digimag/article.asp?id=1067 

http://www.digicult.it/digimag/article.asp?id=1232 

http://www.sommercampworkstation.de/wiki/doku. php?id=start 

Losing Yourseif In The Whitetree. Robert Lippok E Ludovico Einaudi 

http://www.myspace.com/whitetreespace 

http://www.ludovicoeinaudi.com/ 

http://www.myspace.com/torococorot 

http://www.bigchill.net/ 

http://www.dfuse.com/ 

Contour 2009: Video E Rappresentazione Storica 

http://www.digicult.it/digimag/article.asp?id=1324 

http://www.digicult.it/digimag/article.asp?id=1324 

Baiint Boiygo’ E Le Macchine Magiche 

http://www.digicult.it/digimag/article.asp?id=1323 

Architetture, Visioni E Apparati Effimeri 

http://www.apparatieffimeri.com/index.html 

Fiuid Forms: Oggetti Fiuidi, Digitaii E Personaiizzabiii 

http://www.nikeid.nike.com 
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http://www.freitag.ch/shop/FREITAC/page/frontpage/detail.jsf 

http://www.fluid-forms.com/ 

La Scena Sensìbile 

http://www.myspace.com/alessandrosciarroni 
Marina Abramovich Presents: Esperimenti E Tensione 
http://www.mif.co.uk/ 

http://www.mif.co. uk/events/marina-abramovi-presents.../ 

http://www.guardian.co.uk/culture/video/2009/Jul/06/marina-abramovic-m 

anchester-festival-adrian-searle 

E-partecìpatìon:paradossì E Nuove Vìe Da Scoprire 

http://www.coe.int/t/dg4/youth/Source/Resources/Publications/2009_Sem 

inar_new_ways_participation_en.pdf 

Sputìnk Observatory 

http://www.digicult.it/digimag/article.asp?id=1323 

http://sptnk.org/ 

http://www.number27.org/ 

http://www.stategrezzi.com/stategrezzi_2. O/stategrezzi. php?page=stategrez 
zi_videos&video=federico-solmi-the-evil-empire-2008target= 
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